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Wieso kann ein Wollsiegel-Teppich 
das von sich behaupten? Weil das Woll- 
siegel Ihnen alles garantiert, was Teppiche 
für ein schönes langes Leben brauchen... 

BERRTENOICHV EICHE EeTe lie 
Wolle. Den dichten und damit robusten 
Flor (das „Mindestpolgewicht"). Schmutz- 
unempfindlichkeit (durch „optimal redu- 
zierten Restfettgehalt"). Und absolute 
Mottenechtheit. 

Das alles wird weltweit nicht nur 
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garantiert. Sondern auch weltweit getestet 
und kontrolliert: Kontrollen vor der Produk- 
tion. Kontrollen während der Produktion. 
Kontrollkäufe im Handel. 

Damit Sie die beruhigende Gewißheit 
haben: Ihr gutes Geld ist gut angelegt. 
Für einen echten Wollsiegel-Teppich. Mit 
den denkbar besten Strapazier- und 
Pflege-Eigenschaften. Und mit der Eleganz 
des Echten, die in Ihr Heim kommt — 
die „Atmosphäre” schafft. Und die jenes 
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Bezugsquellen 

nennt Ihnen gern: 
[Eifel oft f-1eJelfeisif-1e1dL.: 
WEISSE HER 
3352 Einbeck 


„Woll-Wohlgefühl” spüren läßt, wie Sie 
das eben nur bei so einem echten, wollig- 
komfortablen Wollsiegel-Teppich 
erleben... 

Ein ganzes Leben lang werden Sie 
darüber froh sein, beim Teppichkauf aufs 
Wollsiegel gesehen zu haben. Weil es 
eine verläßlichere Teppich-Garantie auf 
EAN El @llest@slelenmurigelle)® 

Dieser Teppich heißt „Nordiska". 
[eife\ erg ur Te @lslıh 


Das Wollsiegel* garantiert das Echte: Reine Schur-Wolle. 


*In über 100 Ländern der Welt 
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Pol: Reine Schur-Wolle 
Pure New Wool Pile 
Velours Pure Laine Vierge 
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Hoclkney — naiv oder raffiniert? 

Von David Hockney, dem Enfant terrible der britischen Pop- 
Artisten, hatte man schon manches gehört; viel ist über ihn ge- 
schrieben worden, über seinen Habitus, sein Auftreten und über 
seine Graphik, die rätseln läßt, ob sie naiv, raffiniert oder auf 
raffinierte Weise naiv ist. Auch die — in Zusammenarbeit mit 
der Petersburg Press, London, veranstaltete — Hockney-Aus- 
stellung der »Galerie Mikro« in Berlin, die einen breiten Über- 
blick über das graphische Werk des jungen Künstlers präsentiert, 
macht das Urteil nicht eben leicht. Eines ist sicher: Hockney hat 
Witz, einen kühlen und auch etwas bösartigen Humor. Das er- 
weist sich vor allem an seiner ı6teiligen Radierfolge »The 
Rake’s Progress« nach Hogarth. Der Schauplatz dieser Bilder- 
geschichte ist New York. Fand bei Hogarth eine Eskalation der 
Liederlichkeit statt, so schildert Hockney nur eine fortschrei- 
tende Frustration — sexuell, politisch; enttäuschte Hoffnungen 
allüberall. Die Endstation ist die gleiche wie bei Hogarth: das 
Irrenhaus. 

Bis zu dieser Folge, die 1961 bis 1963 entstand, ist immer noch 
nicht klar, ob Hockney nun eigentlich zeichnen kann oder ob 
er eine gewisse Unfähigkeit nur hinter einer witzigen, kritischen 
Darstellungsweise raffiniert versteckt. Angenommen, es wäre an 
dem — um 1966 hat Hockney dann jedenfalls zu zeichnen ge- 
lernt; seine Illustrationen zu Gedichten des Griechen Kavafis 
beweisen es. In dünnen Linien, beinahe routiniert geführt, 
schildert er die Liebesgeschichte zweier Homosexueller. Er 
schildert sie mit größter Selbstverständlichkeit, als wäre es 
das Natürlichste von der Welt, daß auch Männer miteinander 
ins Bett gehen. So schätzenswert das (in Anbetracht törichter 
Vorurteile) ist — ein Rest des Unbehagens an Hockneys Graphik 
bleibt. Ohne es belegen zu können, hat man (besser: habe ich) 
doch den Eindruck, als ob hier ein Künstler es exzellent ver- 
stünde, sich interessant zu machen. 


Ackermann: standhafte Ruinen 


Abseits vom Zentrum, im Bezirk Steglitz, eröffnete vor Jahres- 
frist die »Galerie Andre«. Schnell profilierte sie sich. Heute ist 
sie bekannt als eine Galerie, die handwerklich gediegene, in- 
haltlich interessante, dabei preiswerte Graphik (und Klein- 
plastik) anbietet. Nach dem ersten, sicherlich schwersten Jahr 
stellt der Jung-Galerist Anselm Dreher neuere Arbeiten von 
Peter Ackermann aus: Zeichnungen, Radierungen, einige Öl- 
bilder. Immer wieder zeigt sich Ackermann von großstädtischer 
Architektur fasziniert. Aber es ist eine seltsame Stadt, die er 
darstellt: eine alte, historische Stadt, halb schon verfallen und 
dennoch — in all ihrer Verfallenheit — standfest; ein Denkmal 
ihrer selbst. Zwischen dicken Mauern öffnen sich dunkle Gänge; 
wohin führen sie? Durch zerschlagene Fenster geht der Blick in 
einen leeren Himmel. Ein ruinöses Bauwerk ist mit einer ver- 
kommenen Girlande geschmückt; was wurde hier dereinst ge- 
feiert? Die standfesten Ruinen in den Bildern Ackermanns sind 
Gleichnisse für Berlin, für die historisch überlebte und politisch 
fragwürdige Situation dieser Stadt. Sie sind, wie Ackermanns 
Kollege Leiv W. Donnan formuliert, »Monumente eines zer- 
störten Bewußtseins«. In diesen Bildern findet das Gegenteil 
der ortsüblichen Berlin-Verherrlichung oder sentimentalen 
Berlin-Verklärung statt. Die Bilder sind so unbequem wie 
wichtig. 
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» Akademie 1968« — noch akademisch? 


Einen löblichen Brauch griff die Akademie der Künste auf. Wie 
einst ihre Vorläuferin, die Preußische Akademie der Künste, 
zeigt sie Arbeiten der Maler, Graphiker und Bildhauer, die ihr 
angehören. Gäste wurden hinzugeladen. Der älteste Aussteller 
ist 85, der jüngste 25 Jahre alt. Die Ausstellung, » Akademie 
1968« benannt, bietet also einen Querschnitt durch die künstle- 
rischen Äußerungen dreier Generationen. 

Akademie, Akademismus — lange Zeit lagen sie gefährlich 
dicht beieinander, und oft waren sie sozusagen deckungsgleich. 
Die Frage stellt sich ein: Ist die Akademie von 1968 noch aka- 
demisch? Die Antwort ist ein vorsichtiges Nein. Von Akademis- 
mus im hergebrachten Sinne kann schon deshalb nicht die Rede 
sein, weil keine der Kunstrichtungen nach 1945 sich als so stark 
erwies, daß sie es vermocht hätte, über längere Zeit hinweg 
»Akademiestil« zu werden. Natürlich, Tendenzen zur Erstar- 
rung findet man häufig, bei vielen Richtungen und verwunder- 
licherweise nicht selten in den Arbeiten Jüngerer: in den viel- 
besprochenen »Farbwegen« von Hajek etwa, oder in den 
Streifen-Bildern Günter Fruhtrunks; dergleichen erscheint 
kaum noch weiter entwickelbar. Aber Akademismus im eigent- 
lichen Sinne ist das wohl nicht. Diese Erscheinung gehört einer 
früheren, nun historischen Epoche an. Kokoschkas »Frau des 
Matrosen«, im vorigen Jahr gemalt, wirkt frischer als viele 
seiner Bilder aus letzter Zeit. Grob gemalt, allzu grob gemalt 
erscheinen auf den ersten Blick die Porträts von Otto Dir. Tritt 
man jedoch etliche Schritte zurück (weiter, als dies gewöhnlich 
angeraten ist), bemerkt man, wie treffend sie sind — besonders 
das Bildnis von Max Frisch. »Sülbst mit Metze« nennt Horst 
Janssen ein Selbstbildnis, auf dem er sich zusammen mit einer 
ebenfalls wenig schönen Dame zeigt. Als »Lolhipop« stellt er 
ein widerliches, dünnes Mädchen in »ekelhaften« Farben dar, 
ein Wesen mit spitzen Beißzähnchen. Das ist herrlich böse, und 
man hat das Gefühl: Dieser Janssen ist schier auf alles wütend, 
auf die Um- und Mitwelt, auch auf die Kunst und den ganzen 
»Kunstbetrieb«. 

Ansonsten viel Bekanntes: gute Bilder von Antes; Flügelartiges 
aus viel, viel Bronze von Heiliger; farbige Metalldrucke von 
Nesch. Und etwas ganz und gar Miserables von Hoehme: eine 
»Himmelfahrt«, aus zwei Brettern, zwei Plastikfolien, einer 
größeren Leinwand und einem Minimum an Farbe so zusam- 
mengehauen und hingeschludert, daß es weder als Kunst noch 
als Anti-Kunst gelten kann. — Alles in allem: ein guter Quer- 
schnitt, geeignet, einen Überblick zu vermitteln. (Ausgespart ist 
Kinetische Kunst. Heinz Mack plante einen »Lichtraum für 
Berlin«, 50 mal 50 Meter im Quadrat, aber damit hätte er eine 
allzu große Ausstellungsfläche okkupiert.) 

Als Zugabe werden im Foyer Porträtfotos des Amateurfotogra- 
fen (und Kunstkritikers) Hans Kinkel gezeigt, Fotos vor allem 
von bildenden Künstlern. Wie hier die Gesichter gleichsam zu 
sprechen beginnen, ja geradezu »Bände sprechen, ist schlecht- 
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Realismus nach 1918 


Die deutsche bildende Kunst zwischen den Weltkriegen hatte 
vor allem drei Gesichter: Sie war expressionistisch, realistisch, 
abstrakt. Davon ist der Realismus bisher nicht ausreichend dar- 
gestellt worden. Die Ausstellungen in der Bundesrepublik be- 
schränkten sich im wesentlichen darauf, seine der italienischen 
Pittura metafisica verwandte »magische« und statisch-sachliche 
Komponente, weniger das politisch bzw. humanistisch Enga- 
gierte aufzuzeigen. Und auch die Ausstellung des Kunstvereins 


Frankfurt (bis 2. Februar) enttäuscht insoweit. Sicher, nach der 
Planung hätte das Ergebnis besser sein sollen. Die »Realismus«- 
Veranstalter gaben sich der etwas unrealistischen Hoffnung hin, 
auf Grund von Versprechungen auch tatsächlich etwa ein Fünf- 
tel der vorgesehenen hundertfünfzig Ausstellungsstücke aus der 
DDR zu erhalten; nämlich Werke, die auf das Schaffen der in 
der Bundesrepublik noch größtenteils wenig bekannten Dresdner 
Realisten weisen, unter anderem auf Rudolf Bergander, Conrad 
Felixmüller, Otto Griebel, Hans und Lea Grundig, Ernst Hasse- 
brauk, Werner Hofmann, Bernhard Kretzschmar, Wilhelm Lach- 
nit, Kurt Querner, Wilhelm Rudolph, Walter Spiess. Die Museen 
waren einverstanden. Doch dann kam das fadenscheinig be- 
gründete Absagetelegramm — so spät, daß Ersatz zu beschaffen 
nicht mehr möglich war. 

Realismus: Er entstand aus dem drängenden Verlangen, sich 
schöpferisch mit der Wirklichkeit — Dingen, Menschen, gesell- 
schaftlichen Verhältnissen, der Umwelt — auseinanderzusetzen, 
ohne daß die Gegenständlichkeit, wie oft im Expressionismus, 
insbesondere als Ausdrucksmittel sehr persönlicher Gefühle dient 
mit der Wirkung, daß das Wesentliche einer anders struktu- 
rierten Wirklichkeit außerhalb des Künstlers unzureichend aus- 
gesagt wird. Diese realistischen Erscheinungsformen sind, grob 
gesehen, entweder primär künstlerisch interessiert dargestellt — 
sachlich, ironisch, romantizistisch, klassizistisch, teilnahmsvoll, 
distanziert usw. —, oder sie sind aus einer aktiv kritischen Hal- 
tung erwachsen, im Geist der Kollwitz zum Beispiel, die sagte: 
»Ich will wirken in dieser Zeit, in der die Menschen so ratlos 
und hilfsbedürftig sind«, oder aggressiv wie im Fall George 
Grosz: »Ich zeichnete und malte aus Widerspruch und versuchte, 
durch meine Arbeiten die Welt in ihrer ganzen Häßlichkeit, 
Krankheit und Verlogenheit darzustellen.« 

Mittelpunkt der Ausstellung sind die Werke, welche nach den 
Ekstasen, dem Subjektivismus, der sehr persönlichen symboli- 
schen Ausdrucksform, der rhythmisch gesteigerten, häufig dick- 
farbigen Flächigkeit im Expressionismus einfach schlichte Ob- 
jektivität, ruhige, beherrschte Sachlichkeit, Poesie des Stillen, 
klar und dünn und dreidimensional und gern magisch starr ge- 
malte Dinge und Menschen zeigen; es sind Stilleben, Architek- 
turen, Landschaften, atmosphärisch dichte Bilder eines Gruppen- 
verhaltens (»Kartenspieler«) und viele Porträts. Dagegen ist die 
Zahl »veristischer« Bilder, welche einmal unter dem Titel »An- 
klage und Aufruf« versammelt wurden, zu gering. Die Akzente 
sind auch dadurch fragwürdig verteilt, daß verschieden große 
Werkgruppen manchmal nicht entsprechend dem Rang dieser 
Maler dimensioniert scheinen; je eine Arbeit ist von Dix und 
Grosz zu sehen, gleich fünf aber weisen auf Kay Heinrich Nebel, 
sieben auf Karl Hubbuch. Herbert H. Wagner 


Ausstellung der »Stiftung Buchkunst« 


Die nach dem Büchersammler und Förderer der Buchkunst, 
Kaiser Maximilian I. (1493-1519), benannte Maximilian-Ge- 
sellschaft wurde ıgıı von Bücherliebhabern und -sammlern ge- 
gründet. Aus der guten Tradition der Buchkunst dem gegen- 
wärtigen Buchschaffen Beispiele zu geben und Maßstäbe zu 
setzen und auch neue Formen zu suchen, betrachtet die Gesell- 
schaft als eine ihrer Aufgaben. Die ersten Mitglieder, deren 
Zahl zunächst auf 300 beschränkt wurde, waren Sammler, Ge- 
lehrte, Bibliothekare, Verleger, Buchhändler, Museumsleute. 
Pflege des guten und formschönen Buches und Förderung der 
Buchkunst waren die Ziele und sind es durch die Stürme zweier 
Weltkriege bis heute geblieben. Nach 1945 wurde die Gesell- 
schaft von Hamburg aus mit den gleichen Zielen neu gegründet. 
Die Exklusivität wurde aufgegeben, und heute — 58 Jahre nach 
der Gründung — zählt sie über 1200 Mitglieder. Um bei einer 
so großen Zahl Kontakte zu schaffen, wurde 1957 die Viertel- 
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Seit 1830 im Dienst der selbstverantwortlichen Vorsorge 


jahresschrift »Philobiblon« gegründet, die nun im ı3. Jahrgang 
erscheint. 

Die erste Aufgabe, Pflege der Buchkunst, wird durch die Her- 
ausgabe vorbildlicher Veröffentlichungen erreicht, die den Mit- 
gliedern für einen jährlichen Beitrag überlassen werden. Die 
Publikationen beschäftigen sich mit der Geschichte der Buch- 
kunst, literarische Erstdrucke, illustrierte Bücher, Einbandkunde, 
deutsche und ausländische Buchgraphik. Von den 65 Veröffent- 
lichungen sind 14. als »schönste Bücher« ausgezeichnet worden. 
Nun genügt es aber nicht, daß die Gesellschaft kostbare Bücher 
macht und sie an ihre Mitglieder abgibt, die sie hinter Glas 
stellen und ängstlich hüten. Die zweite Aufgabe, Förderung 
des Buchschaffens, verwirklicht die Gesellschaft durch Ausstel- 
lungen ihrer Bücher, wie eine bis Januar in den Räumen der 
Stiftung Buchkunst in Frankfurt, Sophienstraße 8, zu sehen war. 
Was zeichnet nun diese Bücher der Maximilian-Gesellschaft aus? 
Natürlich sind sie alle — es waren nahezu hundert ausgestellt — 
bibliophile Kostbarkeiten. Auffallend ist die Bescheidung im 
Format. Da ist kein versnobter Ästhetizismus, keine protzige 
Angabe, die Editionen bleiben alle auch im Material seriös und 
bescheiden. Deutlich spürbar aber wird bei jedem Buch die un- 
trüglich echte Qualität in Form und Inhalt, eine Qualität, die 
an sich selbst die höchsten Ansprüche stellt. Das gilt zunächst 
einmal für den Druck. Da finden sich nur die besten und aner- 
kannten Druckereien, von denen hier nur einige genannt wer- 
den sollen: Reichsdruckerei, Berlin; Otto von Holten, Berlin; 
Kleukens-Presse, Darmstadt; Handpressendruck der Ernst Lud- 
wig-Presse, Darmstadt; Handpresse Oda Weitbrecht, Hamburg; 
Jakob Hegener, Dresden-Hellerau; Bremer Presse; Klingspor, 
Offenbach; Bauersche Gießerei, Hauserpresse Hans Schäfer, 
Frankfurt; Grillenpresse Richard von Sichowsky, Hamburg; 
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Trajanuspresse Gotthard de Beauclair; Officina Serpentis, Ber- 
lin; August Österrieth und Ludwig Oehms, Frankfurt. 

Unter den Buchgestaltern finden sich bekannte Künstler wie 
Rudolf Koch, E. R. Weiß, Marcus Behmer, Max Burchartz, Sieg- 
fried Buchenau, Hermann Zapf, Wilhelm Kumm, Richard von 
Sichowsky, Otto Rohse, K. F. Bauer, Giovanni Mardersteig. 
Unter den illustrierten Jahresgaben der Gesellschaft finden sich 
Künstler wie Max Liebermann, Max Beckmann, Kubin, Ko- 
koschka, E. R. Weiß, Marcus Behmer, Willy Meyer, Willi Har- 
werth, Edwin Scharff, Imre Reiner, Rudolf Kügler. Natürlich 
fehlen auch Faksimileausgaben nicht in der Reihe der Ver- 
öffentlichungen der Gesellschaft. So war die erste Gabe der 
Gesellschaft das Gebetbuch Kaiser Maximilians I., die Gabe von 
1940 das Testament Friedrichs des Großen. 

Das Bild der Maximilian-Gesellschaft wäre unvollständig, wenn 
man nicht ihre bedeutenden wissenschaftlichen Leistungen wür- 
digte. Nur einige Werke, die in ihrem Auftrag entstanden sind, 
seien einmal zusammengestellt: Herbert Reichert, »Das deutsche 
Buch als Kunstwerk«, Armin Renker, »Das Buch vom Papier«, 
Maria Lanckoronska und Richard Oehler, »Die Buchillustration 
des XVIII. Jahrhunderts in Deutschland, Österreich und der 
Schweiz«, Hans Fürstenberg, »Napoleon als Büchersammler«, 
Aloys Ruppel, » Johannes Gutenberg«, H. Silomon, »Giambat- 
tista Bodoni«, Ignaz Wiemeler, »Buchbinder 1895 1952«, 
Georg Kurt Schauer, »Deutsche Buchkunst 1890 bis 1960«, Hein- 
rich Fichtenau, »Die Lehrbücher Maximilians I. und die An- 
fänge der Frakturschrift«. 

Zur Eröffnung der Ausstellung sprachen Professor Dr. Köster, 
der Direktor der Deutschen Bibliothek, der die Stiftung Buch- 
kunst angegliedert ist, und Dr. Ernst Hauswedell, der stellver- 
tretende Vorsitzende der Maximilian-Gesellschaft. Meu 


FRANKFURT / HAMBURG 


August Macke und seine 

beglückende Malerei 

In den Räumen des Frankfurter Kunstvereins und — bis An- 
fang Februar — des Hamburger Kunstvereins beglücken die 
Bilder August Mackes. Ihr warmes Leuchten, der Ausdruck der 
Freude am Strahlen des Lichts, am Grünen und Blühen, an 
Menschen und Dingen, an lockerer Bewegung, die Frische, Ge- 
lassenheit, Heiterkeit, eine unsymbolistische, unbeschwerte natür- 
liche Schau ziehen an. Diese Kunst ist so, daß man dahinter 
nicht selten ein französisches Maltemperament vermuten könnte; 
sie ist nirgendwo zergrübelt, nicht ekstatisch, sie ist schließlich 
so malerisch, ohne Konturen, daß ihn Marc den » August Von- 
derfarbe« nannte, was nicht ausschließt, daß Macke einer der 
begnadeten Zeichner des Jahrhunderts ist; der Maler bewältigte 
die Eindrücke zunächst zeichnerisch und im Aquarell. Seine 
schöpferische Kraft war ungestüm. Vom 15. bis zum 27. Lebens- 
jahr vollendete er nicht weniger als 550 Gemälde, rund 550 
Aquarelle. Das wesentliche Werk erwuchs, während sich Macke 
auseinandersetzte mit den Kunsteindrücken in Paris, in Mün- 
chen und Berlin, in der Kölner Sonderbund- und Futuristen- 
ausstellung, mit den Arbeiten der Freunde und Gäste vom 
»Blauen Reiter«, Franz Marcs, Kandinskys, Delaunays usw. Es 
wurde geprägt und eigen durch das leidenschaftliche Interesse 
für alles Lebendige und Schöne, für die Welt um ihn im Tages- 
licht. Gelegentlich malte er »Farbige Kompositionen« (ab 1912). 
Doch der Rang des Abstrakten ist bezeichnenderweise kaum 
höher als der von Mackes Zeichnungen nach fremden Meistern. 
Er drang wohl neugierig ein in das Wesen der kommenden 
Kunst, entzog sich auch nicht Anregungen, welche ihm die Be- 
freiung der Farbe und formale Kühnheit brachten. Aber er ließ 
nicht ab, seine Werke als »Gesang von der Schönheit der Dinge« 
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August Macke. 

»Frau, 

eine Blumenschale tragend«. 
1910. Öl. 


Privatbesitz 


zu schaffen. Arbeiten war ihm nicht zuletzt »ein Durchfreuen 
der Natur« (ganz selten ist ein trüber Tag festgehalten). 

Das eigentümlich Mackesche Werk reifte, seit er sich ıgıı in 
Bonn niedergelassen hatte. Die (sehr schlanken) Personen in 
den Bildern der letzten beiden Jahre sind mit Ausnahme der 
besonders Nahestehenden (Frau Elisabeth, Sohn Wolfgang) vor- 
wiegend entpersönlicht und in Gruppen wenig unterschiedlich. 
Ein Lieblingsmotiv wird das Thema »Spaziergang«: Leute auf 
der Straße, im Zoo, unter Bäumen. Delaunays »Fensterbilder« 
von 1912 regten ihn zum Motiv der Menschen vor reflektieren- 
den, spiegelnden Schaufensterscheiben an. Die Fauve-Periode 
kommt zum Abschluß, soweit ihr die geschwungenen Konturen 
zuzurechnen sind; das Strahlen des Lichts und Glühen der Far- 
ben von innen heraus aber wird eher noch gesteigert (Tunis- 
Aquarelle und -Gemälde). In die lyrischen Stimmungen ist 
manchmal Melancholie gemischt. 

Im September 1914 trauerte Marc um den »jungen Macke«. 
»Jung« — das meinte mehr als die 27 Jahre, die der Westfale 
aus Meschede erreichte. Er wirkte so frisch, heiter, optimistisch, 
lebenslustig, weltdurstig. Man spürte ein jugendliches Tempera- 
ment, das in einem großen, breitschultrigen, an sich zur Be- 


‚quemlichkeit neigenden Körper pulsierte. Seine Kunst schien 


»jung«, aber nicht im Sinne des ganz Modernen. Es ist unwahr- 
scheinlich, daß er jemals in den Sog des ganz Abstrakten ge- 
raten wäre. Er hätte wohl weiterhin — mitreißend? — den Weg 
zwischen Tradition und »aktueller« Malerei beschritten. 

Die Ausstellung umfaßt unter 149 Katalognummern zahlreiche 
Hauptwerke. Der Katalog (mit 24 wirklich ausgezeichneten 
Farbwiedergaben) ist ein Handbuch geworden. 


HANNOVER / BADEN-BADEN 


Großstadtmenschen bei Richard Lindner 


Wer später einmal rückblickend das Gesicht unserer Zeit in der 
Kunst dokumentieren will, wird es nicht tun können ohne 
Werke von Richard Lindner, die eben in einer Auswahl die 
Kestner-Gesellschaft Hannover ausgestellt hat und jetzt die 
Kunsthalle in Baden-Baden zeigt, anschließend das Berliner 
»Haus am Waldsee«. Lindner lebt in New York: er hat sich dort 
nicht in einen Elfenbeinturm zurückgezogen. Seine Bildwelt ist 
undenkbar ohne die grellen Werbe- und Modefarben, das Mit- 
einander von Kitsch und Kälte, Sex-Besessenheit und Lieblosig- 
keit, die Unrast, Entfremdung und den Lärm, die innere Leere 
und Hysterie in der Millionenstadt. Die Kunst Lindners weist 
zum anderen auf Begegnungen während seiner deutschen Bil- 
dungsjahre zwischen der Geburt in Hamburg ı901 und der 
Emigration über Paris in die USA, in die Heimat seiner Mutter, 
1955. In Nürnberg, wohin die Eltern nach seiner Geburt zogen, 


bewegten ihn zum Beispiel die Meister um Albrecht Dürer. Und 
hier, in der Nähe einschlägiger Betriebe und Messen, wird sich 
die Faszination durch Spiel und Spielzeug entwickelt haben. 
Insbesondere das gliederpuppenhaft Unpersönliche, mechanisch 
Reflektierende, äußerlich Beherrschte und kalt Beherrschende, 
das glänzend Bunte, der farbige Reifen als Hinweis, beispiels- 
weise, auf das Getriebene, das spielerisch Aktive — wir treffen 
es in zahlreichen Werken des Künstlers aus den fünfziger und 
sechziger Jahren, denen vor allem diese Ausstellung gilt. 

In Berlin erlebte Lindner die magischen und kritischen Züge 
der zeitgenössischen deutschen realistischen Malerei. Auch sie 
haben sein Schaffen geprägt; das belegen noch Gemälde, die 
entstanden, nachdem er 1952 die Illustratorentätigkeit des ersten 
New Yorker Jahrzehnts aufgegeben hatte. Darunter sind die 
sachliche, magisch deutliche Schilderung zweier Billardspieler 
von 1954 und das stärker packende Sinnbild »The Meeting«, 
1953. Der Figurenkreis des zuletzt genannten Hauptwerks — 
heute im Besitz des Museums of Modern Art, New York, das 
sich früh für Lindner eingesetzt hat — summiert Entwicklungs- 
stufen der Frau vom koketten Kind, »anständigen« Mädchen, 
den Mann betörenden Weib bis zur Herrin und beherrschenden 
Mutter; er zeigt den Mann als Muttersohn, scheinbaren Sieger 
und Pantoffelheld. 

Nicht zu übersehen ist oft die Nähe Fernand Legers. Mehr oder 
weniger kubistisch aufgebaute Körper, relativ geringe Tiefe des 
Bildraums, typisierte Gesichter, Blicke, die sich nicht treffen, 


seelische Isoliertheit, gesellschaftliche Bindung, Ringescheiben 


Richard Lindner. 
»Pause«. 1958/61. 
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wie in Legers Bild »Signale in der Stadt«, vorwiegende Verti- 
kalität, zeichnerische Gestaltung, meist einfarbige oder mit 
Weiß oder Schwarz modulierte begrenzte Flächen — das finden 
wir — nicht kopiert, äber ähnlich — bei Richard Lindner. 
Recht eigen sind Darstellungen, in denen das Körperliche oft 
wie aufgeblasen, teils von Kleidung umzwängt ist, in denen das 
Reizspiel als Ersatz für echtes Liebesvermögen erscheint, in 
denen die Gesichter teigig wirken und häufig Masken tragen 
oder zu tragen scheinen, in denen die Farben nicht selten 


rummelplatzartig heftig in den Blick drängen. Es entstehen. 


eigentümliche Bilder einer brutalen Demonstration sekundärer 
Geschlechtsmerkmale und bestimmter Fetische wie Lederklei- 
dungsstücke und Strümpfe, Bilder eines in der Diskontinuität 


21. INTERNATIONALE 


lebenden, beängstigenden Menschen-Mechanismus in einer 
materialistischen, verkitschten und verjazzten Welt. Lindners 
Arbeiten beeindrucken durch ihre menschliche Substanz. Sie 
ragen hervor durch die malerische Sorgfalt und Komposition. 
Herbert H. Wagner 





KÖLN 


Cranach-Madonna zurückgekehrt 


»Erworben 1937« steht kurz und lapidar auf dem Rahmen 
eines Marienbildes im Altdeutschen-Saal des Kölner Wallraf- 
Richartz-Museums, das in den Adventstagen 1968 wie kaum 
ein anderes Madonnenbildnis in Köln von Kunstfreunden ge- 
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sucht und freudig betrachtet wurde. Vor über 30 Jahren von 
der Stadt Köln erworben — und doch, für die meisten Besucher 
das erste Mal in ihrem Leben, daß sie dieses Bild im Original 
betrachten können. Es ist die »Maria mit dem Kinde« von 
Lucas Cranach d.Ä. (1472-1555), um die es in den letzten 
20 Jahren in Köln viel Aufregung gegeben hat. So lange näm- 
lich dauerte der Streit um die Eigentumsverhältnisse des von 
der Stadt Köln rechtmäßig von einem Schweizer Kunsthändler 
gekauften Gemäldes. 1958 war es dem damaligen preußischen 
Ministerpräsidenten Hermann Göring anläßlich der Taufe sei- 
ner Tochter Edda von dem Kölner NS-Oberbürgermeister ge- 
schenkt worden. Aber schon gleich nach Kriegsende hatte die 
Stadt Köln diese »Schenkung« als Verschwendung öffentlicher 
Mittel und nur unter erheblichem Druck zustande gekommen 
angefochten. Immerhin war der Streitwert auf 150 000 DM fest- 
gesetzt worden. Über 20 Jahre lang wurde die Auseinander- 
setzung mit den Rechtsnachfolgern des »Reichsmarschalls« vor 
den Gerichten ausgetragen. Erst zu Anfang vorigen Jahres fiel 
die Entscheidung zugunsten der Stadt Köln; im September 
fand schließlich das Bild neben zwei anderen Cranach-Werken 
seine endgültige Aufstellung in der Kölner Gemäldegalerie. 

Die »Maria mit dem Kinde« von 1518 ist ein sanftes, liebliches 
Bild, dem sich der Betrachter sogleich öffnet. Die Farbkomple- 
mente von Moosgrün und Blau gegen Gelb, changierend über 
Orange bis Rubin geben einen frischen, milden Ausdruck. Die 
sperrigen, kantigen Formen der deutschen Spätgotik zähmt 
ein Streben nach harmonischem Ausgleich, hinter dem die 
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italienische Renaissance steht. Das Haupt der Gottesmutter ist 
demütig gesenkt, ihre langen Haare fallen über den rotgolde- 
nen Mantel hinab. Auf einem Samtkissen zeigt sie das Kind, 
das einem kleinen Herkules ähnlicher ist als einem Neugebore- 
nen. Maria steht in einem Gebüsch, ihr Kopf ist eingebunden 
in eine aufstrebende Baumgruppe, so als wüchsen Eiche und 
Lärche aus ihr hervor. Unwillkürlich denkt man an das Bild der 
Daphne, die auf der Flucht vor Apoll in einen Baum verwan- 
delt wurde. Cranach dürfte dieses Motiv gekannt haben. Die 
baumgekrönte Himmelskönigin steht auf der Höhe vor einem 
weiten Flußtal, in dem der Betrachter Fels- und Wasserburgen, 
Städte und Felder bis in entfernte Tiefen erblickt. Es ist ein Bild 
aus Cranachs besten Jahren, für das Wallraf-Richartz-Museum 
und seine Besucher in Köln eine kostbare, herzlich willkommene 
Bereicherung. V. Sch. 


MÜNCHEN 


Ein neuer Klee 
bei den Staatsgemäldesammlungen 


Noch im alten Jahr wurden im Münchner Kunstleben neue 
starke Impulse sichtbar. Die Bayerischen Staatsgemäldesamm- 
lungen überraschten mit Neuerwerbungen der Moderne, die bis 
1. März im Saal des Galerie-Vereins der Neuen Staatsgalerie zu 
sehen sind. Wertvollster Ankauf ist ein Ölgemälde Paul Klees 
»Das Licht und Etliches« aus dem Jahre 1931. Es stammt aus 


Paul Klee. 
»Das Licht 
und 
Etliches«. 
1931. 

Öl auf 
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der Sammlung Bienert. Dort wurde es mit Unterstützung des 
Galerie-Vereins angekauft, ein klassischer Klee von starker 
Inspiration, disziplinierter Phantasie und heiterer Koloristik. 
Auch Werke der Gegenwartskunst, die in den Jahren 1967/68 
entstanden sind, wurden mit Horst Antes’ großformatigem Bild 
»Der Tisch« und Günter Fruhtrunks Gemälde »Violette Inter- 
ferenzen« der modernen Neuen Staatsgalerie zugeführt. Im 
übrigen sind mit diesen Neuerwerbungen weitere Bilder von 
Antes, Fruhtrunk sowie Gemälde von Klee und Jorn ausgestellt. 
Im Graphiksaal der Fohn-Sammlung wurden die Blätter aus- 
gewechselt. Man findet jetzt dort graphische Arbeiten von Otto 
Dix, George Grosz und Egon Schiele. 


Das graphische Werk Edvard Munchs 


In der Staatlichen Graphischen Sammlung konnten Münchens 
Kunstfreunde eine ungewöhnlich eindrucksvolle Überschau über 
die bedeutendsten graphischen Werke Edvard Munchs erleben. 
Die Auswahl der über hundert Blätter stammte vor allem aus 
dem Ösloer Munch-Museum. In hervorragenden Abdrucken 
ein- und mehrfarbiger Lithographien, Holzschnitte und Radie- 
rungen wurde hier besonders das Frühwerk Munchs vor der 
Jahrhundertwende, das zwei Drittel der Ausstellung ausmachte, 
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Edvard Munch. »Zwei Menschen«. 1895. Kaltnadelradierung. 
Munch-Museum, Oslo 


präsentiert. Damit kam auch der Geist der eigenartigen Fin-de- 
siecle-Stimmung, umgewandelt in große Kunst der Seelenfor- 
schung, lebendig zum Ausdruck. Munchs starke Begabung zum 
Menschenbildnis wurde in einem zweiten Saal mit vielen Por- 
träts von Zeitgenossen der letzten Jahrhundertwende anschau- 
lich gemacht. Die Ausstellung soll noch in anderen deutschen 
Städten gezeigt werden. Der vortreffliche Katalog wurde her- 
ausgegeben vom Ernst-Barlach-Haus (Hamburg) mit einer alle 
künstlerischen und menschlichen Probleme Munchs umfassen- 
den Einleitung von Isa Lohmann-Siems. 


Huldigungen an das Quadrat 


Eine zweite, mit großer Sorgfalt gestaltete Ausstellung, die über 
das vergangene Jahr hin schon in vielen Museen gezeigt worden 
war, erreichte München über die Wochen des Jahreswechsels, 
eine Josef-Albers-Ausstellung mit Gemälden und Zeichnungen 
des bekannten Bauhauskünstlers. Das Münchner Museum Stuck- 
Villa eignete sich ausgezeichnet zur Darbietung dieses Lebens- 
werkes moderner Kunst. Die »Huldigungen an das Quadrat« 
sind weit mehr als nur Farbexperimente um das Räumliche und 
das Geheimnis der Farbe. Hier wird mit aller Konsequenz und 
Sauberkeit um Urgeheimnisse der bildenden Kunst, der Archi- 
tektur, der Druckkunst und des Mathematischen gerungen. Daß 
Malerei hier zu einer übergeordneten Macht des Musischen 
wird, ist das Hauptverdienst des Malers um die Moderne. Mit 
scheinbar leichter Hand werden Formspiele schwarzweißer Gra- 
phik geschaffen, die letzten Endes auf tiefen Einsichten in die 
Harmonie des Optisch-Musischen beruhen. 

Diese Themen wurden fortgeführt in einer Ausstellung der 
Galerie Leonhart mit weiteren farbigen Quadratbildern von 
Josef Albers und Werken anderer abstrakt-konstruktiv gestal- 
tender Künstler wie Fruhtrunk, Vasarely und geistesverwandter 
slawischer Maler, die alle eine konstruktiv vereinfachende For- 
menwelt mit klaren, starken Farben verbinden. 


Ein Meister des Pastells: Otto Herbig 


Einen Altmeister deutscher Malerei, der einst mit Künstlern 
der »Brücke« verbunden war, stellte die Galerie Seifert-Binder 
(neuerdings Keplerstraße ı) aus: Otto Herbig, der heuer seinen 
80. Geburtstag feiern kann. Der gebürtige Thüringer, der nach 
Bayern übergesiedelt ist, war vor dem Ersten Weltkrieg Schüler 
von Lovis Corinth. Die Kunstschule Weimar war ihm nicht nur 
in der Ausbildung förderlich. Jahrzehnte später, von 1945 bis 
1955, hatte er dort selbst ein Lehramt inne. Seine Ölbilder, 
Pastelle und Zeichnungen verraten eine grundsolide Schulung 
im Handwerklichen der Kunst, den sicheren Zeichner, den 
lebendigen Koloristen. Von so starken Fundamenten aus ge- 
lingen ihm künstlerische Aussagen auf allen Gebieten. Land- 
schaftliches, Stilleben und Figürliches fügt sich wie selbstver- 


ständlich den künstlerischen Inspirationen. Otto Herbig ist zu 
einem Meister des Pastells geworden, das er mit großer Vir- 
tuosität zu beherrschen weiß. Seine Pastelle, wie sie nach sehr 
langer Pause jüngst in München gezeigt wurden, spiegeln die 
Frische des Zupackens in der Komposition wie in der Farb- 
gebung wider. Zusammen mit Herbig wurden Arbeiten des 
viel jüngeren Bildhauers Joachim Dunkel gezeigt. Seine dyna- 
mischen Bildhauerzeichnungen sind von starken schöpferischen 
Impulsen geformt, so reich im Detail, daß sie den Betrachter 
immer wieder fesseln. Sie bilden zugleich Ausgangsformen für 
Skulpturen. Neueste Bronzen setzen sich mit Problemen des 
Vielfigürlichen auseinander, formenreiche Darstellungen des 
Kollektivwesens Mensch. Arnold Mardersteig 
Eine »Galerie Handwerk« sprengt 

den Rahmen des Üblichen 

Man muß nicht unbedingt Experte sein, um Münchens Kunst- 
galerien zu kennen. Gemeint sind dabei nicht nur die alt- 
bekannten mit den geläufigen Namen, sondern ebenso die zahl- 
reichen kleineren, die in und um Schwabing herum zu finden 
sind. Man entdeckt sie oft auf irgendwelchen Besorgungswegen 
oder Spaziergängen — plötzlich steht man davor, überlegt, auf- 
merksam geworden durch ein Plakat, ein Schaufenster, ob man 
hineingehen soll, und ehe man sich’s versieht, ist man schon 
mitten in einen Besichtigungsrundgang hineingeraten. Es 
mögen gut zwei oder drei Dutzend Privatgalerien sein, die sich 
in München im Laufe der Jahre angesiedelt und, so manchen 
Schwierigkeiten zum Trotz, behauptet haben. 

Vor kurzem hat der Kreis dieser Galerien einen Neuzuwachs 
bekommen. Wer sich in Münchens Antiquitätenviertel etwas 
auskennt, wird sie vielleicht schon entdeckt haben: die »Galerie 
Handwerk« in der Ottostraße. Große Schaufenster an der Stra- 
Benfront, ein weitläufiger Ausstellungsraum von massiven Säu- 
len unterteilt, dazu gitterähnliche Deckenelemente, die dem 
Ganzen viel Leichtigkeit und einen Anflug von heiterer Eleganz. 
verleihen: Das Handwerk präsentiert sich hier aufwendig und, 
man vermerkt es mit Erleichterung, ohne jeden kunstgewerb- 
lichen Schnörkel. Genauso haben es die beiden Galerie-Initia- 
toren, der Kunstschmied Manfred Bergmeister aus Ebersberg 
und der Keramiker Ernst Loesche aus Dießen, auch im Sinn: 
Nur handwerkliche Arbeiten von Rang sollen hier vorgestellt 
werden, meisterliche Originalstücke könnte man sagen, die in 
Form, Technik und Material aus dem Rahmen des Üblichen her- 
ausragen und das Handwerk unserer Zeit von seiner gestalte- 
risch interessanten, ja von seiner progressiven Seite zeigen. 

Eines läßt sich bereits nach einem ersten Rundblick sagen: Mit 
dekorativen Kleinigkeiten hat man sich nicht lange aufgehal- 
ten, sondern viel Monumentales und Gewichtiges in den Vorder- 
grund gerückt. Dazu gehören die hohen weißen Bodenvasen von 
Ernst Loesche, dann auch die feineren, ungemein phantasie- 
reichen skulpturalen Gebilde der tschechischen Keramikerin 
Jindriska Radova. Bei den Schmiedearbeiten von Manfred Berg- 
meister ergeben sich Gewichtigkeit und Schwere nicht allein aus 
dem Material, sondern auch aus der Gestaltungsweise. Seine 
Leuchter stehen auf festem, massivem Fuß, aus dem die Leuch- 
terarme kraftvoll herauswachsen, genauso, wie es richtigen 
Kerzenträgern angemessen ist. Am interessantesten von der 
Technik her sind zweifellos die großflächigen Wandbehänge der 
Prager Textilgestalterin Eva Fialova. Sie sind aus dünnen 
Metallfäden geknüpft und geflochten, leichte, geschmeidige Ge- 
spinste, die im Licht schimmern. Daß diese Dinge nicht allein 
um des ästhetischen Vergnügens der Besucher willen gezeigt 
werden, sondern ganz bestimmte Anregungen und Impulse 
liefern sollen, ist an der Besonderheit der Auswahl unschwer 
abzulesen. Das alles und noch einiges andere dazu, keramische 
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Wandverkleidungen etwa, Wandreliefs, Skulpturen, geschmie- 
dete Gitter und nicht zuletzt sakrales Gerät, macht deutlich 
klar, welche Funktionen das moderne Handwerk in der Bau- 
und Raumgestaltung heute übernehmen kann. Architekten und 
Innenarchitekten, Designern und Gestaltern kann ein Galerie- 
besuch in jedem Fall nur nützlich sein. Das soll nicht heißen, 
daß der fachlich weniger versierte Besucher seine Zeit nutzlos 
vertut, wenn er sich in der Galerie einmal umsieht. Mag er 
vielleicht auch an baukeramischen Elementen und Gittern nur 
mäßig interessiert vorbeigehen — spätestens bei den italieni- 
schen und tschechischen Glasgefäßen wird er stehenbleiben oder 
auch bei den porzellandünnen Schalen aus der Keramikwerk- 
statt Hohlt. 
Wen dieses vielgestaltige Panorama aus Keramik, Glas, Holz, 
Email und Schmiedeeisen noch nicht ganz in seinen Bann zu 
ziehen vermag, der dürfte schließlich doch noch vom Reiz der 
Gold- und Silberschmiedearbeiten, die mit zum Schönsten in 
dieser Galerie gehören, gefangen werden. Viel Ungewöhnliches 
gibt es hier zu sehen, Versuche, künstlerische Ideen mit Hilfe 
neuartiger Techniken und Materialkombinationen Gestalt wer- 
den zu lassen. Dabei sind diese Broschen, Ringe, Ketten und 
Anhänger fast durchweg tragbar, allen voran die zartgliedri- 
gen Halsketten des italienischen Goldschmieds Mario Pinton. 
Ihnen haftet, bei aller spielerischen Leichtigkeit, nichts von 
jener Neigung zum Artifiziellen und forciert Originellen an, die 
bei manchen Arbeiten — allerdings nicht so sehr im Gold- 
schmiede- als vielmehr im Glasbereich — auffällt. Hier sollte 
man bei der Auswahl vorsichtig sein, wenn die Galerie dem 
Anspruch, nur Beispielhaftes zu repräsentieren und damit Maß- 
stäbe zu setzen, auch künftig immer gerecht werden will. 
Gertrud Schwärzler 
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Traditionen und Experimente 


Mit Hilfe der Mead Corporation zeigte das Musee des arts de- 
coratifs die höchst informative Ausstellung »Europäische Maler 
von heute«. Anschließend wird sie in New York, Washington, 
Chicago, Atlanta und Dayton eröffnet werden. Diese etwas 
willkürlich anmutende Zusammenstellung von Namen wie 
Magritte und Sugai, Hundertwasser und Schumacher, Uecker 
und Yves Klein, Vasarely und Raysse weist auf eine Fülle von 
Experimenten und Traditionen hin. Die Ausstellung kam durch 
Leihgaben privater und öffentlicher Sammlungen zustande. 
Dem Stil von Leger sind die Email-Eternit-Bilder des Fran- 
zosen Jean Dewasne verbunden, Träger des Kandinsky-Preises. 
Geometrische Strenge verbindet sich mit technisch angewandter 
Farbigkeit. Vom belgischen Surrealismus herkommend, landete 
Pol Bury mit »Points Blancs«, 1965, bei wandplastischen Mo- 
biles. Der aus Venezuela stammende Jesus Raphael Soto inte- 
griert ebenfalls Bewegung in Kunst. 1950 kommt er nach Paris 
und beginnt hier seine Arbeiten mit geometrischen Formen 
und Vibrationen. Um die Darstellung einer abstrakt-konstruk- 
tivistischen Raumtiefe durch prismatische Farbbalken geht es 
dem Italiener Piero Dorazio. Von gezeichneten Bildfolgen in 
Tageszeitungen, von Matta und südamerikanischer Kunst ist 
der neorealistische Stil Oyvind Fahlströms geprägt worden. Die 
großformatigen Collagen setzen sich aus vielen Miniaturen zu- 
sammen, die zu vielschichtigen Assoziationen Anlaß geben. Zu 
Daniel Cordiers prägnantesten Entdeckungen zählte Bernard 
Requichot, von dem eine Collage mit surrealistischen Pflanzen, 
Keimen und Körnern zu sehen war. Farbemulsion auf Masonit 
im Stil des Hard-edge ordnet der Engländer Peter Stroud an. 
Der zur Gruppe »Zero« gehörende Otto Piene zeigte in »Rote 
Nacht Dunkle Blume« von 1963/64. eine Rauch-Feuer-Malerei 
auf nicht brennbarem Material. Die Engländerin Bridget Riley 
ordnet in »Cataract V, 1968« Wellenlinien gleichmäßig an. Sie 
lassen Bewegung vermuten und sind Symbole für den ewigen 
Fluß der Zeit, der Wiederholung der immergleichen Leere. Der 
Deutsche Heinz Mack, der heute kaum in einer großen inter- 
nationalen Ausstellung fehlt, fängt mit seinen silbergrauen 
Aluminiumblättern den Glanz von Lichtreflexen ein. Sie ent- 
stehen durch ein wellen- und wirbelartiges Relief. Mack ist 
einer der wenigen avantgardistischen Künstler, der mit tech- 
nischen Mitteln die Wirkung von Noblesse und Eleganz erzielt. 
Stark den frühen fotografischen Experimenten von Marcel 
Duchamp ist Jacques Monory in »Mord II«, 1968, verbunden. 
Der Jugoslawe Dado gibt in »Mann mit Fliegenkopf« ein Psy- 
chodrama der Fehlmutation. Ein zur unfreiwilligen Vivisektion 
aufgeplatzter Mensch, der im Entsetzen über sich selbst die 
Hände reckt, schwebt rettungslos aus idyllischer Geborgenheit. 
Konrad Klapheck malt realistisch eine Schreibmaschine und 
nennt sie »Der Wille zur Macht«, 1959. Und Arnold Leissler 
gibt in »Das Stilmöbel« nur dessen Ormament; Großmutters 
Biedermeier wird Grabdenkmal. David Hockney steuerte Still- 
leben bei, die an Morandi erinnerten. Zu den Abstrakten der 
mittleren Generation zählt der Franzose Jean Messagier. Die 
breite, informelle Farbschrift in »Le beau temps« von 1967 
ist eine Metapher für Rhythmus und Wechsel in der Natur. 


Magie von Licht und Schatten 

Der tschechische Maler Joseph Sima lebt seit 47 Jahren in Paris. 
Obgleich sein Lebensstil eher mit dem eines Eremiten zu ver- 
gleichen ist, stand er seit 1921 mit den wichtigsten Kunstströ- 
mungen, mit Malern und Schriftstellern, in Verbindung. Sie sind 
nicht ohne Einfluß auf sein vielfältiges Werk geblieben. Sima 
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wurde 1891 in Jaromer in Böhmen geboren. Sein Vater war als 
Architekt und Maler zugleich Professor an der dortigen Kunst- 
schule. Früh ist Sima mit Kupka und dem kubistischen Bild- 
hauer Gutfreund bekannt. Im Paris der zwanziger Jahre ge- 
sellen sich Freundschaften mit Mondrian und den Surrealisten 
hinzu. Simas Werk ist im besten Sinn esoterisch zu nennen. Die 
Magie von Licht und Schatten, das Oszillieren des Raumes in 
seiner psychischen, mentalen Deutung stellten ihm immer wie- 
der neue, sehr persönlich zu lösende malerische Probleme. 
Daran mag es liegen, daß Simas Malerei lange zwischen Figu- 
ration und Abstraktion schwankte. Die große Retrospektive im 
Musee d’Art Moderne, die vorher im Palais Waldstein und 
Kinsky in Prag zu sehen war, begann mit Baumlandschaften, 
Fluß- und Hafenszenen um 1920. Früh fällt eine klare Struk- 
turierung der Bildpläne auf. Da ist nichts Verwischtes, Ver- 
schwommenes, Verzeichnetes, nichts Ungefähres, aus dem sich 
etwas Halbdeutbares ableiten ließe. Simas magische Land- 
schaftsvisionen entstehen bereits früh auf der Basis einer streng 
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»Vier Uhr 
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1929. 

Öl auf Leinwand. 
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Paris 


logischen Konstruktion. Das gleiche gilt übrigens für seine Por- 
träts. Hier interessiert ihn ein bestimmter psychologischer Aspekt. 
Sima deduziert ihn geradezu logisch. Er ist präzise herausgear- 
beitet. Doch werden Hintergründigkeit und Geheimnis der dar- 
gestellten Person (» Porträt de la femme de l’artiste«, 1928; » Por- 
trät de Roger Gilbert-Lecomte«, 1929) erst recht in einer selt- 
sam diffusen Farbaura deutlich. Der Prozeß der Abstraktion 
beginnt sich in den dreißiger Jahren stärker abzuzeichnen. 
Gern verwendet Sima matte, sehr zarte Zwischentöne von Grau, 
Gelb, Grün, Blau. Die Nuance wird wichtig für dieses schwe- 
bende Bezeichnen des Lichtes. Die Logik und das Auskalkulierte 
(Sima lernte den Beruf des Ingenieurs, bevor er Maler wurde) 
verbinden sich mit einer mystischen und kosmischen Vision von 
Landschaften. Leere und Wind, Gewitter oder Mythen wie 
»Orpheus« inspirieren Sima zu seinen abstrakten, mitunter von 
Farbprismen durchzogenen Bildern. 


Zwei südländische Bildhauer 

Zu den besten Bildhauern, die Aim& Maeght an seine Galerie 
gebunden hat, gehört Eduardo Chillida. Dieser spanische Künst- 
ler, dem Jahrgang 1924 angehörend und in Paris ansässig, 
arbeitet mit titanisch wirkenden, massiven Eisenbalken. »Iru 
Burni«, so heißt eine der ausgestellten Skulpturen, stellt eine 
geometrische Riesenpflanze dar, eine nüchterne, schmucklose 
Trägerstruktur, die etwas Labyrinthisches inkarniert. Chillida, 
der im nordspanischen Industrieraum beheimatet ist, besitzt 
eine Affinität zu etwas technisch Grandiosem, zur Solidität aus 
Eisen und Stahl. Natur mit ihrem vegetativen Detail ist völlig 
überwunden. Chillidas geradezu brutalen Industriekolosse stel- 
len einen perfekten Ausdruck für die Utopie des technischen 
Fortschritts dar. Gewalt und Hoffnung in einem. 


Für den im letzten Sommer beim Baden verunglückten italieni- 
schen Bildhauer Pierluca veranstaltete Darthea Speyer eine In- 
memoriam-Ausstellung. Die Räume füllten zwei großformatige 
Arbeiten aus dem vergangenen Jahr. Man denkt dabei an 
Marterinstrumente, an gigantische Granatsplitter, an gewalt- 
sam aufgeplatzte Stahlknospen. Sie entstammen Pierlucas Serie 
»Die Angreifer« und stellen Metaphern zu kollektiven Ver- 
brechen dar. Sie sind zugleich Engagement und Protest. In 
einer Zeit, in der die Bildhauerei zum großen Teil nach einem 
postdadaistischen Spieltrieb ausgerichtet ist, stellt das Werk 
dieses Florentiner Künstlers eine ethische Herausforderung dar. 
Die vor einigen Monaten eröffnete Galerie der aus Chicago 
stammenden Darthea Speyer entwickelt sich zu einem intellek- 
tuellen Treffpunkt in Paris. Mistreß Speyer kam vor einigen 
Jahren als Kulturattach@ der US-Botschaft nach Paris. 


Bram van Velde — tragischer Karneval 

Die neuesten Werke von Bram van Velde, die bei Knoedler zu 
sehen waren, zeigen erneut die stilistische Unwandelbarkeit des 
aus Holland gebürtigen Künstlers. In seinen »Compositions« 
überzieht ein weit ausladendes, locker gefügtes Farblineament 
die Fläche. Helle Tönung füllt die Zwischenpläne aus. Die 
Wirkung ist freskohaft. Der Betrachter gewinnt den Eindruck, 
als ob sich transparente Farbschleier ad infinitum hinterein- 
ander schichteten. Bram van Veldes Abstraktionen vermitteln 
die Atmosphäre eines tragischen Karnevals, der Endspiel-Kater- 
stimmung eines flämischen Jahrmarkts. Samuel Beckett, der 
für Bram ein Vorwort schrieb, sah in dieser Malerei eine Paral- 
lelkunst zu seinem eigenen Werk. 


Zwischen Malerei und Plastik: 

Virduzzo 

Die Kunst von Virduzzo nimmt einen sehr eigenwilligen Be- 
reich zwischen Malerei und Plastik, zwischen Abstraktion und 
Op-art ein. Auf quadratischer Fläche heben sich reliefartig 
gleichförmige Gebilde ab, die aus Zellen sprossen. Der Ver- 
gleich zu Tafeln von Bienenwaben liegt nahe. Der Wechsel von 
reliefierter und gelöcherter Fläche gibt dem Spiel von Licht und 
Schatten (und damit in gewisser Weise auch der Bewegung) 
große Möglichkeiten. Virduzzo, der 1927 in Greenwich-Village 
in New York geboren wurde, stellte in der Galerie de Verneuil 
aus. Diese Ausstellungsstätte wird von der sehr tatkräftigen 
Suzanne de Coninck geleitet. Sie gehört zu den ganz wenigen 
Galeriebesitzern, die jungen, völlig unbekannten Talenten Ge- 
legenheit zum Sich-Bekanntmachen geben. 


Bellegardes »Zwölf Zeichen des Zodiakus« 


Zu einer seltsamen Vereinigung von Symbol und Abstraktion, 
von Farb-Form-Zeichen und kosmisch-astraler Chiffre gelangt 
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Claude Bellegarde. Er zeigte seine »Zwölf Zeichen des Zodia- 
kus«, eine Bilderserie von astrologischen Deutungen, bei Andre 


1969 veranstaltet das Kulturzentrum von Ostende 
Europa- einen Wettbewerb »Europapreis der Malerei der 
Stadt Ostende«. Teilnahmeberechtigt sind die 
P . Künstler aus den Mitgliedstaaten des Europarates. 
reis Der Große Preis beträgt 100.000 belgische Francs; 
weiterhin sind zwei Preise von 25000 und 10000 

der belgischen Francs ausgesetzt. 
Die Teilnahmebedingungen werden auf Anfrage 
M | * vom »CENTRE CULTUREL« Wagenplein, Ostende, 
a erel Belgien, bis zum 1. April 1969 verschickt. 





Schoeller. Die Kunst der Sterndeutung gehört zu den ältesten 
Mythenbildungen der Menschheit. Aus ihr wurden die Zeichen 
der vier Elemente abgeleitet. Diese setzte man in Beziehung zu 
den vier Temperamenten. Und von hier stellte man eine Be- 
ziehung zum symbolischen Wert der Farben her. Bellegarde 
leitet aus jedem Zeichen des Tierkreises eine beherrschende 
Farbe ab. Zum Beispiel für Krebs, Fisch und Skorpion die 
Farben Violett, Granatrot und Weiß. Für die Luftzeichen Zwil- 
ling, Waage und Wassermann ein Mosaik von Farben, Rosa 
etwa und Mauve. Der Einfluß der Farben auf die geistige und 
physische Aktivität des Menschen ist von alters her bekannt. Er 
ist von der modernen Psychologie technisch ausgewertet wor- 
den. Und Bellegarde, Jahrgang 1927, wendet diese Erkenntnisse 
bei seinen frei schwebenden, geometrisch angelehnten Farb- 
formen an. 


Louis Fernandez bei Iolas 


Louis Fernandez, gebürtiger Spanier, Jahrgang 1900, gab eine 
seiner seltenen Manifestationen bei Alexandre lolas. In seiner 
Malerei ist die scharfe Zeichnung der Konturen und die skulp- 
turale Ausformung der Flächen wichtig. Fernandez’ Bilder las- 
sen sich auf das Dessin und die Plastik zurückführen. Beide sind 
für ihn ursprünglicher Ausdruck der Kunst. Fernandez kam 
1924. nach Paris und stand Braque, Giacometti, Arp, Mondrian 
und Mirö nahe. Er trifft Breton und Eluard. Doch den größten 
Einfluß nahm Picasso auf sein Werk. So wie Picasso gern The- 
men alter Meister (Velazquez) aufgriff und neu deutete, so 
möchte auch Fernandez die Resultate vergangener Größen mit 
modernen Errungenschaften zu einer neuen Malerei verschmel- 
zen. Fernandez malt Stilleben, Tierköpfe, Tauben, die in ihrem 
Farbauftrag an Zurbaran angelehnt sind. Stilistisch bleibt bei 
aller Eigenart, die besonders in einer formalen Vereinfachung 
besteht, der Einfluß der Surrealisten und der Pittura metafisica 
spürbar. 


Figurationen als Kritik und Protest 


Der aus Lübeck stammende Peter Klasen, Jahrgang 1935, stellte 
die Serie seiner jüngsten Neofiguration bei Mathias Fels aus. 
Klasen registriert malerisch exakt die publizitäre Umwelt. Mit 
glatter Akrylfarbe gelingt ihm eine fotografisch genaue Wie- 
dergabe von Zeitungsreklamen wie z.B. in »Lavabo et Poignee« 
von 1968 oder »Lavabo et Interrupteurs«, 1968. Doch geht es 
Klasen nicht um eine nackte und kalte Reproduktion des All- 
tags. Seine Sensibilität fühlt sich vergewaltigt von dem An- 
sturm der Objekte aus der Konsumwelt. In der Weise, wie er die 
Reklamen auswählt und malerisch reproduziert, der Zusam- 
menhang, in dem sie sich zu anderen publizitären Elementen 
befinden, ergeben eine Kritik und Protesthaltung, die sich aus 
Klasens humanem Engagement erklären. Am deutlichsten viel- 
leicht wird dieses an seiner Interpretation der Frau. Sie wird in 
der Reklame zum Experimentierfeld. In »Femme bandee« bei- 
spielsweise zeigt Klasen eine straff mit Verbandsstoff umwickelte 
Frau. Das Bild leitet sich her von einem Foto über Schlank- 
heitsreklame. In »Ampoule 100 W« konfrontiert der Maler den 
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Reiz des weiblichen Körpers mit dem kalten, technisch-hygieni- 
schen Objekt. Das Fluidum von Erotik wird pessimistisch abge- 
kühlt und farblich ausgebleicht. Das Objekt als industrielle 
Form und reiner Nutzgegenstand wird real im Sinn von Marcel 
Duchamp zitiert (»Store«, 1968). Die Farbe erhält bei Klasen 
Signalwerte, so daß sie völlig auf ihre Aussagetendenz hin 
reduziert und nicht weiter abgewandelt werden kann. Das Werk 
dieses jungen Malers ist beachtenswert und typisch für die 
rezeptiv-aggressive Kunst unserer Umbruchsjahre. Klasens Figu- 
rationen sind deutsch insofern, als in ihnen das Graphische das 
Farbliche überwiegt. Die Farbe dient sogar dem Graphischen 
für die analytisch-kritische Aufgabe, die sich Klasen setzt. Sein 
Werk gehört zur begrifflichen Malerei. In ihm ist der Künstler 
auf der Suche nach seiner eigenen Identität. Eine harte, ge- 
radezu wissenschaftliche Deduktion des sich immer wieder neu 
stellenden Problems nach der Wahrheit. Wolfgang Saure 


Alte Akademie soll sterben 


Völlig überraschend ist von der französischen Regierung der in 
der Vergangenheit so ruhmreiche »Prix de Rome« und damit 
die vielbeneidete Institution der Villa Medici in Rom, wo die 
jungen Stipendiaten des Preises einen dreijährigen kosten- 
losen Arbeits- und Unterrichtsaufenthalt verbringen durften, 
zumindest in der jetzigen Form aufgelöst worden. Kultusmini- 
ster Malraux hat ohne Kommentar eine Art Streichung verfügt. 
Man kann sicher sein, daß die Diskussion um diese Maßnahme 
heftig entbrennt. Ob es dabei mehr Zustimmung oder mehr 
Protest geben wird, erscheint fraglich. 

Wie der Fall zeigt, ist die Pariser Regierung bei ihren drasti- 
schen Einsparungen nicht gesonnen, die Kultureinrichtungen zu 
schonen. Das widerspricht zwar der Tradition, zumal die Außen- 
politik der Franzosen ohne die sehr zielbewußte Kulturarbeit 
schon lange nicht mehr denkbar ist; andererseits hat die Aca- 
demie des Beaux Arts (Kunstakademie), die die Rompreise ver- 
gibt und als Hausherrin für den Lehrbetrieb in der Mediceer Villa 
verantwortlich ist, während der letzten Jahrzehnte sichtlich Kalk 
angesetzt. Das ist von ihren Gegnern, deren Zahl beträchtlich 
sein muß, schon oft kritisiert worden. Seit einiger Zeit aber 
waren Bemühungen im Gange, das große burgartige Schloß 
aus dem 17. Jahrhundert mit modernem Leben zu erfüllen. Es 
schien sogar, als sollte schon bald ein aktiverer Geist einziehen. 
Man dachte an eine weltoffenere Basis, an vermehrte Kontakte 
mit dem Ausland, an eine größere Zahl von Ausstellungen. 
Kurz, die Epoche der Idylle im Hause der Kunstakademie auf 
dem Pincio sollte abgelöst werden. Nun hat Andr& Malraux 
unter alles einen Strich gezogen, und es ist nicht zu erwarten, 
daß es da eine Korrektur geben wird. 

Der Palast, in dem ein Galileo Galilei als Gast des Großherzogs 
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von Toskana auf seinen Prozeß wartete, in dem ein Velazquez 
malte und im ı9. Jahrhundert unter den Fittichen der Aka- 
demie Künstler wie Jean-Louis David, Ingres, Degas, Bizet und 
Massenet als Preisträger entscheidende Jahre verlebten, soll in 
seiner bisherigen Kulturfunktion sterben. 1805 erwarb Napoleon 
das imposante Bauwerk für die Franzosen und richtete dort die 
Academie des Beaux Arts ein, die alle bildenden Künste ein- 
schließlich Architektur sowie die Musik als ihr Wirkungsgebiet 
pflegte. Was wird nun das neue Schicksal des nicht eben billig 
zu unterhaltenden Palazzo und seines traumhaft schönen Parks 
sein? Gerard Fresne 


Großbritannien 
LONDON 


Willem de Kooning in der Tate 


Das britische Erziehungsministerium bemüht sich, Schule und 
Künstler einander näherzubringen. Man hofft, Lehrer und 
Schulleiter dazu zu bringen, Kinder nicht nur in Museen und 
Galerien zu führen, sondern auch aktive Diskussionen mit 
Malern, aber auch Schriftstellern und Schauspielern in und 
außer der Schule durchzuführen. Man erhofft weiter, daß vor 
allem Künstler mit Stipendien sich bereit erklären werden, diese 
neuen Kontakte herzustellen, und besonders auch in den Pro- 
vinzen außerhalb Londons zu wirken. Kennzeichnend für die 
Regierungsbestrebungen sind auch die neuen öffentlichen Kunst- 
zentren, wie das kürzlich eröffnete »Birmingham Midlands 
Arts Centre«, das »Kulturzentrum und Familientreffpunkt« 
sein will. 

Werke des in Holland geborenen amerikanischen Malers Willem 
de Kooning mit 193 Gemälden und Zeichnungen wurden in der 
Tate Gallery ausgestellt. De Kooning gilt als einer der bedeu- 
tendsten abstrakten Maler der USA. Die Ausstellung umfaßt 
das Werk des Malers bis Ende 1966, läßt also den Ausblick auf 
die neuesten Arbeiten offen. 





Willem de Kooning. »Gemälde«. 1950. 
Sammlung Mrs. H. Gates Lloyd, Haverford/Pennsylvania 


Im »Institute of Contemporary Arts« (das immer noch unter 
Geldknappheit leidet, obwohl es heute bereits über 10. 000 Mit- 
glieder hat) gab es eine »Lichtschau« mit Arbeiten von 61 
Künstlern mit neuen Skulpturen, Graphiken, Musik und Fil- 
men als Darbietung der neuen japanischen »allumfassenden 
Kunstlinie« unter dem Titel »Fluoreszierende Chrysanthemen«. 
Die Ausstellung geht anschließend nach Vancouver in Kanada. 


W.P.Jaspert 


NACHRICHTEN 


AMSTERDAM. Im Rijksmuseum wurde die Ausstellung »Fres- 
ken aus Florenz« eröffnet. Es handelt sich um 67 Werke alter 
Meister, die restauriert wurden und bis zum Wiedereinbau in 
drei Museen der Welt gezeigt werden. Die Amsterdamer Aus- 
stellung bleibt bis zum 9. März 1969 aufgebaut. 

Die Fresken von Florenz sind weltberühmt. Hunderttausende 
von Kunstliebhabern fahren jedes Jahr in die alte italienische 
Stadt, um dort in Kirchen und Klöstern diese einzigartigen Ge- 
mälde zu bewundern. Zur Zeit finden sie dort allerdings viele 
leere Wände. Denn nachdem schon durch die Kriegsereignisse 
erste Schäden aufgetreten waren, besorgte die große Flut vom 
November ı966 den Rest: Die Bilder, und vor allem die sie 
tragenden Gemäuer, wurden stark in Mitleidenschaft gezogen. 
In einer überaus langwierigen Prozedur wurden die großartigen 
Fresken von den Wänden heruntergenommen. Sie sind inzwi- 
schen restauriert. Bis die Gebäude sie wieder aufnehmen kön- 
nen, wurden die Bilder auf Wanderschaft geschickt. Nachdem 
sie im Metropolitan Museum von New York die Bewohner der 
Neuen Welt begeisterten, sind sie jetzt im Rijksmuseum von 
Amsterdam ausgestellt. Die 67 Fresken stammen aus der Perio- 
de vom 173. bis zur Mitte des 16. Jahrhunderts. Berühmte Künst- 
ler sind hierbei vertreten, darunter Taddeo Gaddi, Orcagna, 
Masolini, Fra Angelico, Üccello, Gozzoli, Piero della Francesca, 
Castagno, Ghirlandaio, Fra Bartolomeo, Andrea del Sarto, Pon- 
tormo. 


BERLIN. Die Deutsche Gesellschaft für Bildende Kunst hat den 
am 4. 12.1967 anläßlich des 80. Geburtstages von Will Groh- 
mann gestifteten Will-Grohmann-Preis am 4. Dezember 1968 
zum zweiten Mal vergeben. Der Preisträger ist der griechische 
Bildhauer Joannis Avramidis. Der Preis ist mit 5000 DM dotiert. 
Joannis Avramidis ist am 26. März 1922 in Batum, UdSSR, als 
Sohn griechischer Eltern geboren. Von 1953 bis 1956 studierte er 
Bildhauerei bei Professor Fritz Wotruba, Wien. Avramidis lebt 
in Wien. Eine Ausstellung seines bildhauerischen und zeich- 
nerischen Gesamtwerkes wurde 1968 in der Kestner-Gesellschaft, 
Hannover, in der Städtischen Kunstgalerie Bochum und von der 
Deutschen Gesellschaft für Bildende Kunst in Berlin gezeigt. Die 
Jury hat den Preis an Joannis Avramidis in Anbetracht der 
schöpferischen Leistung verliehen, die sein Gesamtwerk in der 
Auseinandersetzung mit dem harmonischen Maß der mensch- 
lichen Gestalt in Unabhängigkeit vom Einfluß vorübergehender 
Tagesmoden prägt. 





is now available 


£1 55 Odfor 888 pages 


the international antiques yearbook 1969 


Published on September 30, this thoroughly revised and beautifully produced book is an up-to-date 
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BURGOS. In der Höhle »Ojo Guarena« nahe der nordspanischen 
Provinzhauptstadt Burgos wurde eine gut erhaltene Opferstätte 
aus der Bronzezeit entdeckt. Bildnisse, Opferschalen und ver- 
zierte Fußböden befinden sich in gutem Zustand. Mit dieser 
Entdeckung und den bereits bekannten Höhlenzeichnungen 
gehört die Höhle »Ojo Guarena« zu den interessantesten Punk- 
ten prähistorischer Kunst in Spanien. 


DARMSTADT. Auf Vorschlag von Professor Walter Gropius 
hat das Bauhaus-Archiv Philip Rosenthal M. A. zum ersten Vor- 
sitzenden gewählt. Er tritt im Vorstand die Nachfolge des im 
Mai verstorbenen Prinzen Ludwig von Hessen an. Stellvertre- 
tende Vorsitzende sind Professor Wils Ebert, Berlin, und F. C. 
Hüffner, Darmstadt. Das von Hans Maria Wingler als Direktor 
geleitete Institut hat maßgeblich an der sehr erfolgreichen Bau- 
haus-Ausstellung mitgewirkt, die im vergangenen Mai in Stutt- 
gart eröffnet wurde und dann in London zu sehen war. Sie wird, 
finanziert vom Auswärtigen Amt, in den kommenden Monaten 
in Amsterdam, Paris und New York gezeigt. 


KÖLN. Ministerialrat Dr. Radu Florescu vom Kultusministerium 
in Bukarest hält sich seit dem 30. November in Köln auf, um an 
den letzten Vorbereitungen zur großen Ausstellung »Römer in 
Rumänien«, die das Römisch-Germanische Museum Mitte 
Februar in der Kunsthalle Köln eröffnen wird, teilzunehmen. 
Die Ausstellung wurde von Museumsfachleuten in Rumänien 
zusammengestellt. 


KÖLN. Im April dieses Jahres — zum ersten Todestag von 
Ernst Wilhelm Nay — ehrt das Wallraf-Richartz-Museum die- 
sen großen deutschen Maler mit einer Ausstellung seines hinter- 
lassenen Werkes, wobei alle Phasen seines Schaffens bis in seine 
letzte Lebenszeit hinein zur Darstellung gebracht werden. Die 
Ausstellung wird Gemälde wie Gouachen und Aquarelle um- 
fassen. Ein Katalog wird die Ausstellung begleiten, die an- 
schließend in mehreren deutschen und europäischen Städten 
gezeigt wird. 


KÖLN. Die Stiftung Volkswagenwerk hatte der Kunst- und 
Museumsbibliothek der Stadt Köln für die Ergänzung des zen- 
tralen bibliographischen Apparates der Kölner Museumsbiblio- 
theken 97 000 DM zur Verfügung gestellt. Mit diesen Mitteln 
sind im vorigen Jahr wichtige Nachschlagewerke und biblio- 
graphische Hilfsmittel beschafft worden. Die Stiftung Volks- 
wagenwerk ergänzte damit wirkungsvoll die Pläne der Kunst- 
und Museumsbibliothek der Stadt Köln, einen zentralen Kata- 
log der Kunstbuchbestände der Kölner Museen (insgesamt 
110000 Bände) herzustellen. Die Kunst- und Museumsbiblio- 
thek stellt als erste Kunstbibliothek der Welt ihre Kataloge mit 
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der Hilfe einer elektronischen Datenverarbeitungsanlage her. 
Dieser neue Zentralkatalog und die mit den Mitteln der Stif- 
tung Volkswagenwerk beschafften Nachschlagewerke werden 
die Kunst- und Museumsbibliothek in die Lage setzen, für die 
Kölner Museen und ihre Besucher an zentraler Stelle Auskünfte 
und Informationen über alle Fragen der Kunst und Kunstge- 


schichte zu erteilen. 


KOPENHAGEN. Die dritte skandinavische Möbelmesse, »Scan- 
dinavian Furniture Fair«, wird 1969 vom 7. bis 11. Mai abge- 
halten, und diesmal erfolgt eine weitere Konzentration in der 
skandinavischen Möbelmesse-Zusammenarbeit, indem alle Mes- 
seabteilungen in Kopenhagen vereinigt werden. Die finnische 
und die norwegische Abteilung wird wie in den früheren Jahren 
in der Ausstellungshalle Forum zu finden sein, die dänische 
Abteilung im Bella Centret; neu ist, daß die schwedische Ab- 
teilung von Malmö ins Bella Centret verlegt wird, wo zu die- 
sem Zweck eine neue Halle errichtet wird. Es bedeutet eine 
wesentliche Zeitersparung für die besuchenden Möbeleinkäufer, 
daß sie nun auch das schwedische Möbelangebot sehen können, 
ohne über den Öresund fahren zu müssen. Außerdem werden 
die beiden Ausstellungsorte durch eine Intensivierung des Auto- 
busverkehrs zwischen Forum und Bella Gentret enger mitein- 
ander verbunden. 


LOUISVILLE/USA. Eine an rund 5000 Möbelhersteller in allen 
Teilen der Vereinigten Staaten gerichtete Rundfrage der Mon- 
santo Company ergab die überraschende Tatsache, daß beinahe 
die Hälfte von ihnen aus Kunststoffen hergestellte Bestand- 
teile bereits verwendet und daß 61/0 sie in ihre Berechnungen 
einbezogen hat. Das Ergebnis dieser Rundfrage erfuhren die 
Besucher der vor kurzem veranstalteten Internationalen Messe 
für Holzbearbeitungsmaschinen und Moöbelzubehör in Louis- 
ville, Kentucky. 

Wie die Auswertung ergab, benutzten 47°/o der befragten Fir- 
men für Möbelflächen Kunststoffteile, deren Oberfläche eine 
Holzmaserung nachahmt und, auf Holz aufgeklebt, völlig echt 
wirkt. Bezeichnend ist, daß sämtliche Möbelfabrikanten mit 
einem Jahresumsatz von über 25 Millionen Dollar Kunststoff- 
teile verwenden, dagegen nur 26°/o der Firmen mit Jahres- 
umsätzen von weniger als ı Million Dollar. In der Gruppe mit 
Jahresumsätzen zwischen ı und ı0 Millionen Dollar gaben 45/0 
an, daß sie Kunststoffe verarbeiten. EB 


MADRID. Im Prado-Museum von Madrid, das zu den bedeu- 
tendsten Kunstgalerien der Welt zählt, sind drei neue Säle 
eröffnet worden. Sie enthalten vor allem flämische Malerei aus 
dem siebzehnten Jahrhundert. Eine eigene Galerie ist dem 
Werk von Rubens gewidmet. Ein Saal dient der Kunst des Still- 
lebens aus den Niederlanden. 


OLDENBURG. Am 18. Dezember 1968 vollendete die Malerin 
Emma Ritter ihr 90. Lebensjahr. Die Künstlerin, die am Ende 
des Zweiten Weltkrieges in Berlin ihren gesamten Besitz an 
eigenen und fremden Kunstwerken verlor, schloß sich im Jahre 
1909 den Malern der »Brücke«, insbesondere Schmidt-Rottluff, 
an, der sich für mehrere Jahre hindurch in Dangast an der 
Nordsee aufhielt. 1911 zog sie wie die meisten Maler der Brücke 
nach Berlin, wo eine Reihe hervorragender Gemälde sowie ein 
für eine Frau ungewöhnlich umfangreiches Holzschnitt-CEuvre 
entstanden. Die an Schmidt-Rottluff geschulte Technik des Holz- 
schneidens gab sie zu Beginn des Ersten Weltkrieges an den 
Maler Lyonel Feininger weiter, mit dem sie ebenfalls befreun- 
det war. Nach 1945 kehrte sie in ihre Heimatstadt Oldenburg 
zurück, wo sich auch noch die wenigen von ihr während der 
Brücke-Zeit gemalten Bilder befinden. 
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PARIS. Ein erstes »Internationales Festival der Malerei« will 
das romantische, von Künstlern bevorzugte Hügelstädtchen 
Cagnes-sur-mer, an der Cöte d’Azur zwischen Nizza und Cannes 
gelegen, im Frühjahr eröffnen. Dabei sollen die neuesten Werke 
von Malern aus 51 Ländern gezeigt werden. Die Auswahl wird 
offiziell von Regierungsbeauftragten getroffen, also ähnlich 
wie bei der Biennale in Venedig. Jedes Land kann fünf Bilder 
schicken. Am 29. März ı969 beginnt das erste Festival. Nach 
zehn Tagen werden von einer internationalen Jury die vier 
Großen Preise von Cagnes vergeben. Die Dotierungen liegen 
zwischen 2000 und 10.000 Francs (1000 Francs gleich 800 DM). 
In der Jury sitzen dreizehn angesehene Kunstkritiker, Sammler 
und Museumsdirektoren: sechs Franzosen und sieben Angehöri- 
ge anderer Nationen. AR 


SELB. Der mit 25 000 DM do- 
tierte Rosenthal-Studio-Preis, 
der auf Anregung des Gestalt- 
kreises im Bundesverband der 
Deutschen Industrie von der 
Rosenthal AG, Selb, gestiftet 
wurde und 1968 für wegweisen- 
de Licht-Lösungen im Wohn- 
bereich ausgeschrieben war, 
wurde auf einen ersten, zwei- 
ten und zwei dritte Preisträger 
verteilt. Den zweiten Preis 
(7000 DM) erhielt Günter Ssym- 
\\ mank, Berlin, für eine Pendel- 
leuchte, hergestellt von der Firma integra, Berlin. Durch Zu- 
sammenfügen von gleichen Kunststoffelementen wurde eine 
differenzierte dekorative plastische Wirkung und angenehmes, 
weiches Licht erzielt. 


ZÜRICH. Bei der Neuhängung der Sammlung im vorigen 
Jahre, welche durch die Einweihung eines neuen Saales bedingt 
war, hat das Kunsthaus Zürich im zweiten Stock ein Rouault- 
Kabinett eingerichtet, das große Beachtung gefunden hat. Dies 
war nur möglich dank einer größeren Zahl von Leihgaben, 
meist früher Gouachen und Ölgemälde. Nun hatte sich der 
Eigentümer der meisten Leihgaben, Dr. Max Bangerter in 





Georges Rouault. Links der »Tete de clown tragique«, 


rechts der »Tete de femme, la folle IIl«, 1929. Beide Bilder in 
Mischtechnik. Schenkung Dr. Max Bangerter an das 
Kunsthaus Zürich 


Montreux, im Dezember entschlossen, diese dem Kunsthaus zu 
schenken. Ein wahrhaft fürstliches Weihnachtsgeschenk! Dank 
dieser großzügigen Schenkung kann das Rouault-Kabinett im 
wesentlichen in der heutigen Form als dauernde Einrichtung 
betrachtet werden. 


Franz Luby 


Maler und Visionär 


Von Joseph P. Hodin, London 


1 »Vor Sonnenuntergang«. 1962. 36:72 cm 


“Before Sunset”. 1962. 36:72 cms. 
























































die Kunst 


und 


das schöne Heim 








In einer Welt, in der alles fragwürdig gewor- 
den ist, ja die Frage als solche selbst, die von 
globalen Kriegen und Revolutionen zerrissen, 
vom Supermechanischen in ihrem Sein be- 
droht, vom Massenmenschen, den die Massen- 
produktion erzeugt und erniedrigt hat, zu- 
tiefst erniedrigt, von den Philosophen, die sich 
auf den existentialistischen Standpunkt zu- 
rückgezogen haben, verlassen; in einer Welt, 
in der die Kunst von Konvulsionen verzerrt 
und von intellektuell-akrobatischen Sensatio- 
nen gehetzt wird, in einer Welt, die sich als 
zynische Mache oder als Labyrinth versteht, 
und in die keine Idee eingreift, um den Sinn, 
wenn nicht wiederherzustellen, so doch wieder 
zu gestalten (denn er ist da, der Sinn, nur 
unseren verblendeten Generationen vorent- 
halten, die glauben, erst alles niederreißen zu 
müssen, um neu aufbauen zu können, als 
wenn nicht jede Generation neu anfangen 
müßte, dabei auf der Tradition fußend und 
von ihr lernend, was Schicksal, Seele und 
Würde des Menschlichen ist) — in einer sol- 
chen Welt nach dem Geistigen greifen und 
nicht nur nach einer der vielen Formeln und 
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Ismen, nicht nur nach dem zynischen Schlag- 
wort, dem skeptischen Hohngelächter hor- 
chen ist nur Kindern, Primitiven und weni- 
gen Weisen gegeben. Man könnte sie an den 
Fingern einer Hand zählen. Intellektuell sind 
viele, gebildet zu viele, aber ursprünglich, 
echt und naiv in ihrer Verfeinerung, in ihrer 
zivilisatorischen Lebensauffassung, im Be- 
wußtsein ihrer kulturellen Aufgabe, die Füße 
in der Erde verwurzelt, den Kopf in den Wol- 
ken spiritueller Visionen, kurz, Weltanschau- 
ung lebend und formend, das ist eine schwin- 
dende, aber nicht verschwindende Minorität. 
Und so wie beim einbrechenden Abend die 
Stimme der Amsel über allem Vogelgezwit- 
scher genau unterscheidbar ist, und in der 
Stille der Nacht die der Nachtigall — so auch 
mit diesen Seltenen. Einer von ihnen heißt 
Franz Luby. Er war so schwer zu erkennen, 
weil er sich so schlicht, so ganz natürlich gab 
und nicht danach sehnte, im Licht der Schein- 
werfer zu promenieren, noch seine Stimme 
über Megaphone erklingen zu lassen. Von 
den Platitüden der Erneuerungsraserei und 
der Starmentalität des Journalismus unbehel- 
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Franz Luby 





2 » Allerseelen«. 1967. 79:58 cm 2 “All Souls Day”. 1967. 79:58 cms. 
3 »Der Spieler«. 1964.79 : 58 cm 3 “The Player”. 1964. 79:58 cms. 
4 » Venus ante portas«. 1968. 53:23 cm 4 “Venus ante portas”. 1968. 53:23 cms. 
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ligt, hat er sich im Stillen zu einem Meister 
in seinem Genre entwickeln dürfen. 

Da war natürlich die Wiener Schule der Phan- 
tastischen Malerei um ihn tätige, eine kleine 
Gruppe, offiziell gefördert, tüchtig zwar, vom 
apokalyptischen Geist der Neuzeit gezeichnet, 


aber durchaus nicht selbstgerecht dastehend, 


sondern vom Surrealismus kommend, mit 
weniger Erfindungsgabe jedoch und Mut 


zum Absurden, Automatischen, Traumrealen 
und Bizarren. Franz Luby dagegen, der schon 
vor dem Durchbruch dieser Schule in seiner 
eigenen Art wirkte, hat mit dem Surrealismus 
nichts gemein, er gehört der Kategorie des in 
der europäischen Malerei stets wieder eingrei- 
fenden Manierismus. Es gab einen solchen 
in Alexandrien (etwa 150 bis 50 v. Chr.), dann 
die »Silberne Latinität« in Rom (etwa 14 bis 
138); die Malereien in Pompeji und Hercula- 


num sind manieristisch, und so ist der ganze 


3 


Hellenismus, das Mittelalter; dann 


manieristische 


späte 
Periode der 
Pon- 


tormo und Parmigianino), die romanische 


haben wir die 


Nach-Renaissance (1520-1650, mit 
Romantik (1800—<1850) und schließlich die 
Moderne (etwa 1880 bis heute) mit den » Rose 


Odilon Der 


Wiener Kunsthistoriker Max Dvorak hat ihm 


Croix«-Malern, Redon u. a. m. 
»eine konstitutive Bedeutung für die ganze 
Neuzeit« zugesprochen, Schopenhauer deli- 
nierte ihn etwas negativ (denn er war der 
Klassik verpflichtet) als »kluge Absichtlich- 
keit«, wogegen Goethe klar einsah, daß es 
die »entschiedene Neigung zum Wahn, zum 
Seltsamen und Unerreichbaren« war, die sein 
Merkmal ausmachte. Der Manierismus ist die 
Kunst problematischer Menschen, die das Ver- 
borgene, das Mysterium tremendum des Da- 
seins, visionär, symbolisch, deformiert und oft 


gequält zur Darstellung bringen. 








Der Manierist Franz Luby ist ein Deuter, 
Mahner, 


Gegensätzen zerschlissenen und bedrohten 


sogar ein und in unserer von 
Zeit will er nicht nur dem Makabren, von 
Haß und Angst Zerfressenen das Wort geben, 
sondern auch von einer ewigen Harmonie wis- 
sen, die nur zeitweise dem Gesichtsfeld der 
von Schönheit im 


Menschen entschwindet, 


tragischen Lebensgefühl (Unamuno), vom 
Menschen, der aus seiner eigenen Kraft sich 
Wege baut im Chaos (» Creation des Weibes«), 
vom Menschen, um den das Geheimnis des 
Seins weht, dem die Frau ein Rätsel ist, aber 
auch eine Versuchung — nicht nur ein Sex- 
Objekt »Der goldene Spiegel«, »Venus und 
»Aktäon«, Silen« 


u. a.m.), den der Mythos anspricht, weil er 


Amor«, »Daphne und 
die Gestalt ist, in der er sich wiederfindet im 
(nicht intellektuell, im 


Jungschen Archetypus), der sich nicht scheut 


Urphänomen nur 


zu bekennen, daß der Mensch neben seiner 
Ratio auch Emotionen hat, der nicht Angst 


hat, human zu erscheinen (weil er nicht nur 
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Franz Luby 


5 »Mortologie Il«. 1964. 79:58 cm 
6 »Susanına«. 1966. 40:55 cm 
5 “Mortology II”. 1964. 79:58 cms. 


6 “Susan”. 1966. 40:55 cms. 
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hassen und fürchten will), dessen Schaffen 
auch Spiel ist, weil die Schöpfung selbst spie- 
lerisch und mannigfaltig entstand, der also 
darin spielt und davon aussagt mittels seiner 
Arbeit: daß das Leben lebenswert sei und daß 
der Freimaurer-Symbolismus, der bei ihm 
vorkommt, eine tiefe Bedeutung entschleiert 
von noch tieferen Geheimnissen des Schöp- 
fungsaktes (» Hermetische Landschaft«) und 
der mitunter von sich selbst erzählt, von seiner 
Lebenslaufbahn, von seinem Spielzeug, das 
heißt, von den Dingen, die seiner Kindheit 
wert waren. Ist die Welt ein Kartenhaus, dann 
ist das Leben ein Kartenspiel (»Der Spieler«— 
ein Selbstporträt); derart sagen seine Bild- 
parabeln aus. Kann die Maus der Katze in 
einem engen, langen Gang entgehen (»Kater 
und Maus«) — die fatale Frage, oder die 
Frage nach dem Fatalismus humoristisch ge- 
stellt: Weil es besser ist, über eine solche 
Situation zu lächeln, als nur bleich zu werden. 
Die »Himmelfahrt der Nonne« ist versinn- 
bildlicht in einem menschlichen Sinne, der 
von Teufeln und Engeln noch weiß. Die Engel 
auf den Bildern von Luby! Seit dem Barock 
sind sie so gerne nicht mehr gemalt worden. 
Und wenn der Künstler auf dem Teufel spielt 
als Instrument und Harmonien aus Dishar- 
monien erzeugt (»Überwindung des Bösen 
durch Harmonie«), hat er da nicht sein Recht 
zu leben erworben? Gewiß, und mehr! Denn 
er fühlte die Pflicht, es uns mitzuteilen. Er 
hatte den Mut in einer Zeit der kalten Ab- 
straktionen, der Banalität, der kinetischen 
Pseudokunst, Sinn durch unsere Sinne wahr- 
nehmen zu lassen, innere Realität durch 
äußere Erscheinungsformen darzustellen; er 
ist figurativ, sogar superreal, weil die Welt 
erst wahrgenommen sein will, weil Welt und 
betrachtender Mensch einander gegenüber- 
stehen, und — obwohl sie eins sind und aus 
einem — doch erst, wie in einer Liebesnacht, 
ein Drittes zeugen müssen: das Werk, die 
Deutung, um zu bestehen. So hat Luby an 
dem Tempel des Menschlichen gebaut (»Sym- 
bolischer Tempelbau«), hat das menschlich 
Erkennbare erfaßt und sich trotzdem an der 
Erscheinungswelt, an dem kleinen Paradies 
erfreut (»Stiller Hafen«). Doch auch hier, fast 
unbemerkt, tritt der Turmbau in Erscheinung, 
der aus dem kleinen Haus zu wachsen scheint, 
Menschliches und Übermenschlich-Ewiges ver- 
bindend. 

War Luby nicht zum Offizier bestimmt wor- 
den? Ja, denn er stammt aus einer Offiziers- 
familie. Aber er weiß mit der Pistole nicht 
viel anzufangen, und die Uniform sitzt ein 
wenig lächerlich auf seiner faunischen Er- 
scheinung (»Eine merkwürdige Begegnung«). 
Er war jahrzehntelang Postbeamter gewesen, 
und fast wäre er ganz zum Amtsschimmel 
geworden (» Auto-Post-Porträt«). Das Weib- 
liche jedoch hat ihn gerettet, das Weibliche 
um ihn und in ihm. Auch Schaffen ist ge- 
bären. Die Venus ist noch eine Perle, und 
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schon schreibt der künstlerisch begabte Amor 
ihren künftigen Namen sehnend auf eine 
Tafel (»Oktopus und Muschel«). Die Schön- 
heit der Frau ist gar zu vergänglich, Luby 
sieht sie an das Rad der Zeit gebunden, das 
unbarmherzig weitergetrieben wird von den 
Elementen (»Rad der Zeit«). Nochmals steht 
Venus vor seiner Eingangstür, aber diesmal 
wendet sie ihr den Rücken. Über der Klingel 
steht sein Name. Amor versucht die Venus zu 
bewegen — es ist zu spät (» Venus ante por- 
tas«). Zuletzt, Sechzigjährigem zur 
Feier, malt er das Bild »Vor Sonnenunter- 


sich 


gang«, auf dem der Affe elegant und eifrig 
das abstrakte, allzu bekannte Rhomboid malt 
in eine Landschaft mit untergehender Sonne, 
mit dem einen Auge nach der Liegenden 
lugend, während der übermütige Eros mit sei- 
ner Trompete das Kleid der Schönen sich auf- 
bauschen läßt. Wien ist im Hintergrund mit 
dem Belvedere, das k. u. k. Wien vergange- 
ner Größe, ein Stilleben im Vordergrund 
— oft sind Landschaft, Figur und Stilleben 
im Werk Lubys verbunden — ; sechzig Kugeln 
sind hier dargestellt für die sechzig vergange- 
nen Jahre (die schwarzen waren bedeutsam) 
und der Zirkel, das Maß der Zeit, und der 
»rechte« Winkel, nicht der Kandinskys und 
Mondrians. Liebe und Weib. Wein? Auch, in: 
»Triumph des Weingeistes über das Wasser«. 
Dann das Altern. Auf dem Wege, die »Neme- 








sis« — unumgänglich. Von ihr wußte die 
klassische Mythologie in der Sage des Orpheus 


zu erzählen, von ihr weiß aus eigener Erfah- 
rung unser Künstler Luby (»Orpheus«). Und 
schließlich der Tod (»Mortologie I, II«): der 
Tod als Teil des Ganzen, als Kehrseite der 
Münze, als Schatten des Lichtes, die vielen 
Arten des Todes. Das Leben ein Augenblick, 
der Tod ein anderer. 

Die Werke Lubys sind kleinen Formates, das 
Monumentale liegt ihm nicht, 
mehr die intime Aussage. In dieser jedoch 
weitet sich das Persönlich-Subjektive ins Alle- 


technisch 


gorisch-Allgemeine, und damit wird eine 
die des 


geistigen Inhalts. Mit Harzöl auf Holz ge- 


andere Monumentalität erreicht, 
malt, das der Maler selbst präpariert, gemah- 
nen diese Bilder an Ikonen oder feine Email- 
malerei. Es waren auch greco-byzantinische 
Mosaiken und Ikonen sowie Email von 
Limoges aus dem XV. bis XVII. Jahrhun- 
dert, neben römisch-pompejanischen Wand- 
gemälden, den Werken früher Sieneser und 
Florentiner, der Schule von Fontainebleau, 
und dann wieder neben Clouet vor allem 
Cranach, schließlich die echten Naiven der 
ländlichen Votivbildmalerei des XVIII. und 
beginnenden XIX. Jahrhunderts, welche Luby 
inspiriert haben. An ihnen hat er sich gebil- 
det und seine Maltechnik verfeinert. Seine 
Werke, so kleinformatig sie auch sein mögen 

















(die größten sind etwa 60:80 Zentimeter), 
sind in schwerer Arbeitsleistung errungen. 
Luby zeichnet ohne Skizzen mit Sepia direkt 
auf die Leinwand und malt dann, wobei das 
Bild vielerlei Wandlungen unterliegt, ehe es 
als »endgültige« Fassung in die Hände eines 
Sammlers übergeht. Luby ist auch ein be- 
deutender Zeichner, besonders von Land- 
schaften, die er auf seinen ausgedehnten Rei- 
sen in Italien und Griechenland vor allem 
verfertigt hat. 

Geistesgeschichtlich gesehen, wuchs Luby aus 
den Ideen 
Donau-Monarchie hervor, und so findet man 


und Vorstellungen der alten 
nicht nur Parallelen zu Kafka, den Strelka 
als »Paraboliker der Lebensparadoxien« be- 
zeichnet hat (»Die großen Käfer«), sondern 
vor allem zu Musil, dem Genius des unter- 
gehenden Kaiserreiches. Und so möge Musils 
Ausspruch über das Wesen der Kunst, daß es 
»Schaffen von Bildern sei, die mit dem 
Leben nicht übereinstimmen«, und über das 
literarische Werk, als »Vereinigung des Bio- 
graphischen mit dem Gegenständlichen«, hier 
auf Lubys malerisches Opus Anwendung fin- 
den, um es zu charakterisieren. Welch ein 
Perfektionist jedoch unser Wiener Meister 
ist, gehe aus seinen eigenen Worten hervor: 
»Ein Bild, von dem ich mich trenne, gewinnt 
an Vollkommenheit jeweils in meiner Erinne- 


rung.« 


Qu 
| 





Von der Studierstube zum Studio 


Von Anni Wagner 


Unsere Vorstellungen von 
einem Arbeitszimmer 
sind außerordentlich 

verschiedenartig. Der eine 

braucht eine kühle, 
nüchterne Umgebung zum 

Arbeiten, der andere zieht 

dagegen einen gemütlichen 
oder auch elegant ein- 
gerichteten Raum für seine 
Tätigkeit vor. Natürlich 
spielen die Art des Berufes, 
persönliche Neigungen 
und der jeweilige 
Zeitgeschmack eine 


wichtige Rolle. 


1 Cornelis de Man. 

1621 — 1706. 

»Geographen bei der Arbeit«. 
Hamburg, Kunsthalle 

2 Thomas Wyck. 

Um 1616 bis 1677. 

»Der Arzt im Gehäus« 


ı Cornelis de Man. 

1621— 1706. 

“Geographers at Work”. 
Hamburg, Kunsthalle 

2 Thomas Wyck. 

©. 16161677: 

“A Physician in his Study” 
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Unter einem Arbeitszimmer versteht man in 


erster Linie den Raum, in dem am Schreib- 
tisch gearbeitet wird. Die Studierstube des 
Gelehrten, die Kanzlei des Juristen, der Büro- 
raum des Kaufmanns, dies sind alles Bereiche, 
in denen geistige Arbeit verrichtet wird. Ar- 
beitsräume, in denen man sich praktisch be- 
tätigt, haben andere Bezeichnungen, sie hei- 
ßen Laboratorien, Ateliers, Werkräume oder 
Dunkelkammern. Von ihnen soll hier nicht die 
Rede sein, sondern nur von dem eigentlichen 
Begriff des Arbeitszimmers. Natürlich hat 
dieses nicht immer gleich ausgesehen, wenn 
auch sein Zweck ziemlich derselbe war im 
Lauf der Jahrhunderte. Zu allen Zeiten hat 
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es gelehrte Männer gegeben, die sich in die 
Stille ihres Studierraumes zurückzogen, um 
nachzudenken, zu forschen, sich weiterzubil- 
den. Es waren Ärzte, Philosophen, Dichter, 
Naturwissenschaftler, Historiker und Schrift- 
steller, alles Menschen, die für ihr Tun Ein- 
samkeit und Ruhe brauchen. 

Bildwerke der Malerei geben uns Auskunft 
darüber, wie die Studios von einst ausgesehen 
haben. Da sind vor allem die Gemälde, auf 
denen der hl. Hieronymus abgebildet ist, die 
uns sich der mittelalterliche 
Mensch eine stille Gelehrtenklause vorstellte. 


zeigen, wie 


Ganz ausführlich wurde eine solche von Al- 
brecht Dürer in seinem berühmten Kupferstich 


von 1514, »Hieronymus im Gehäus«, wieder- 
gegeben (Abb. 3). An einem massiven Tisch 
sitzt der Heilige, ein kleines Schreibpult dient 
ihm bei der Abfassung seines Manuskriptes, 
an dem er eifrig schreibt. Eine Sanduhr hängt 
an der Wand beim Fenster, daneben schmale 
Regale mit allerlei Zetteln und zahlreichen 
Kerzenleuchtern. Auf der Bank unter dem 
Fenster liegen mehrere dicke Folianten, und 
der Totenschädel auf dem Fensterbrett deu- 
tet an, wie bewußt sich der Heilige der Ver- 
gänglichkeit alles Irdischen ist. Sonnenlicht 
flutet in den Raum, macht ihn trotz des schwe- 
ren Gebälks und der wuchtigen Architektur- 
formen hell und freundlich. An all den De- 


Von der 3 Albrecht Dürer. 1471-15 » Hieronymus 3 Albrecht Dürer. 1471—- 1528. “Hieronymus 


Studierstube im Gehäus«. 1514. Kupferstich in his Study”. 1514. Copper-plate engraving 


zum Studio 4 Georg Friedrich Kersting. 1785 — 1847. 4 Georg Friedrich Kersting. 1785 — 1847. 
»Lesender beim Lampenlicht«. “Man Reading by a Light”. 
Winterthur, Stiftung Oskar Reinhart Winterthur, Oskar Reinhart Foundation 





tails spürt man deutlich die Freude, mit der 
der Künstler den Arbeitsraum ausgestaltet 
hat. Sichtlich ging es ihm darum, ein behag- 
liches Milieu zu schaffen. Die vielen Kissen, 
die auf Stühlen und der Fensterbank herum- 
liegen, die schlafenden Tiere sind ein Zeichen 
dafür, daß man es sich gut sein lassen kann 
in diesem Arbeitszimmer. 

Demgegenüber stehen die Räumlichkeiten 
der Holländer des ı7. Jahrhunderts. Auch die 
Maler dieser Epoche haben sich intensiv mit 
der Wiedergabe von Interieurs jeglicher Art 
abgegeben, darunter natürlich ebenfalls mit 
Darstellungen von Arbeitszimmern von Ge- 
lehrten, Ärzten oder Alchimisten. Zunächst 
fällt hier ins Auge die repräsentative Ausstat- 
tung (Abb. ı). Schwere geschnitzte Möbel, 
kostbare Bilder, ein kalter Steinfußboden ge- 
ben einem solchen Raum ein vornehmes Ge- 
präge, stempeln ihn aber gleichzeitig zu einem 
kühlen, ungemütlichen Aufenthaltsort. Oder 
wir begegnen einer Art von Studio, das unver- 
kennbar den Charakter des Arbeitsraumes 
eines Gelehrten ausstrahlt, wie es die Abbil- 
dung 2 zeigt. Es ist eine sehr beliebte Art der 
Darstellung, ein Gelehrter, der inmitten sei- 
ner Bücher und Folianten, seiner Manuskripte 
und Notizen am Schreibtisch sitzt. Sein Mate- 
rial ist durch den ganzen Raum zerstreut, 
liegt auf Tischen, Stühlen und auf dem Boden 
herum, ein Wirrwarr von wissenschaftlicher 
Unordnung. Ähnlich werden auch die Alchi- 
misten- und Arzträume inszeniert, als ein 
malerisches Durcheinander von Retorten, Bü- 
chern und Papier. 

Eine Zeit, die sich wiederum mit Vorliebe mit 
der Wiedergabe von Innenräumen und deren 
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detaillierter Ausstattung befaßte, war das 
Biedermeier. Ähnlich wie die Holländer des 
ı7. Jahrhunderts bezeigten die Künstler aus 
der ersten Hälfte des ı9. Jahrhunderts die 
Neigung, in ihren Bildern das Bedürfnis nach 
geordneten bürgerlichen Verhältnissen zum 
Ausdruck kommen zu lassen (Abb. 4). »Die ex- 
akte Begegnung von Senkrechten und Waage- 
rechten im mehrfach gemalten nächtlichen Stu- 
dierzimmer mag die strenge Arbeitsdisziplin 
des Gelehrten charakterisieren und überhaupt 
den Eindruck persönlicher Wohlanständigkeit 
und Standeswürde vermitteln. Neu, das heißt 
biedermeierlich, ist jedoch die dem Betrachter 
abgekehrte, ganz und gar introvertierte Er- 
scheinung des studierenden Mannes... .« (G. 
Böhmer). 

Welch ein krasser Unterschied besteht zwi- 
schen dem Gelehrtenbild Kerstings und dem 
des holländischen Malers Thomas Wyck aus 
dem ı7. Jahrhundert (Abb. 2). Bei Kersting 
ist aus der genialen Unordnung ein gepfleg- 
tes, distinguiertes Studio geworden, in dem 
nichts herumliegt und alles wohlsortiert seinen 
ihm zugedachten Platz hat. Die vornehme 
Ruhe eines Gelehrtendaseins, das sich im Mi- 
lieu klassischer Kunst und edlen Menschen- 
tums bewest, bestimmt die Atmosphäre. 

Wie wenig aussichtsreich die Vorliebe für eine 
abgeklärte Gedankenwelt und reinen Idealis- 
mus sein kann, zeigt sich in dem Romantiker- 
bild Spitzwees, der in seinem » Armen Poeten« 
den trübseligen, aber vom Hauch romanti- 
scher Schönheit vergoldeten » Arbeitsraum« 
eines Dichters verewigt hat — ein Bild, in dem 
soziale Anklage und liebenswürdiger Humor 
sich die Waage halten. 




















Von der 
Studierstube 
zum Studio 


5 Carl Spitzweg. 
1808 — 1885. 
»Der arme Poet«. 
München, Bayerische 
Staatsgemäldesammlungen 


Carl Spitzweg. 

1808 — 1885. 

“The Destitute Poet”. 
Munich, Bayerische 
Staatsgemäldesammlungen 


Werner Paul Schmidt 


Von Hans Klabebusch 
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1 »Polospieler«. Öl. 77:45 cm 
2 »Zwei Mädchen im Wind«. Öl. 103 :91 cm 


1 “Polo Players”. Oil. 77:45 cms. 
2 “Two Girls in the Wind”. Oil. 103 :91 cms. 


1888 in Thüringen geboren, war Werner Paul 
Schmidt nach einem relativ kurzen Kunst- 
studium in Weimar an die Münchner Akade- 
mie gegangen. Seine ersten Arbeiten, die man 
bei den großen Ausstellungen im seinerzeiti- 
gen Glaspalast sehen konnte, waren duftige 
Blumenstilleben, einige Porträts und Land- 
schaften. Locker hingesetzt und rein impres- 
sionistisch, verrieten sie noch nichts von der 
einfachen klaren Form, die sein Werk ab den 
dreißiger Jahren bestimmen sollte. Damals 
war er auch noch mit graphischen Aufträgen 
beschäftigt. Der Drei Masken- und der Kurt 
Wolff Verlag betrauten ihn mit Buch- 
schmuck und Illustrationen. Mit weiteren 
Verbindungen zu Piper und dem Insel Ver- 
lag hätte sich Werner Paul Schmidt völlig 
der Buchkunst hingeben können, aber der 
Maler in ihm sah diese frühen graphischen 
Erfolge von vornherein nur als vorüber- 
gehende Etappe an. Seinen persönlichen Weg 
fand er mit dem Einbeziehen figuraler Kom- 
positionen in die Landschaft. Zumeist sind es 
bäuerliche einfache Menschen, die er bei der 
Arbeit oder in besinnlicher Ruhe zeigt, doch 
dienen sie nicht als Staffage, sondern beherr- 
schen die Bildfläche als Hauptthema. Der 
Frauenakt im Freien, schlummernd auf dem 
Boden hingelagert, ist ein typisches Zeugnis 
dafür — doch wird mit der Szene »Nach dem 
Bade« ebenso die eigentümliche Kraft deut- 
lich, mit der Werner Paul Schmidt seine Ge- 
stalten in Selbstversunkenheit zu entrücken 
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wußte. Er liebte es, fest gebaute, blühende 
Frauenkörper darzustellen. Aber so undrama- 
tisch sie auch stehen oder sich bewegen mögen, 
sind sie gleichzeitig vom Alltag losgelöst. Von 


Stille 


ganz allein auf der Welt, besitzen sie eine un- 


wundersamer umgeben, gleichsam 
gekünstelte Grazie, sind sie statuarisch, ohne 
derb zu sein. Es liegt auch eine Verhalten- 
heit über diesen Bildern, 


melancholisches Wissen um den Ablauf des 


ein poetisches, 


Lebens. Ein Weibtum spricht uns an, aber das 
deutlich spürbar Animalische hat nichts von 
tändelnder Koketterie. Es ist vielmehr erd- 
gebunden, mütterlich. So verströmt auch die 
Trägheit des liegenden Frauenaktes, um noch 
einmal auf dieses Bild zurückzukommen, 
nichts von der üppigen Pracht einer Odaliske. 
Vielmehr ist dieser Körper keusch, naturhaft 
und eins geworden mit der Sommerland- 
schaft, die er gleichzeitig symbolisiert. 

Jedes Bild besitzt auch eine überzeugende 
malerische Substanz. Die Farben sind ge- 
dämpft, aber nicht bläßlich. Auftretende Kon- 
turen dienen nicht nur der Zeichnung, sie 
trennen auch verschiedenfarbene Flächen, die 
ihrerseits stets tonig auf- 
gelockert sind. Da wird nichts »zugestrichen« 
oder mit Farbe pedantisch 
gefüllt«..., und so gibt es keine Stelle, die 


überraschend 
einer »aus- 


irgendwie leer wirken würde. Sicher, Aus- 
gangspunkt ist ein impressionistisches Sehen, 
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aber die Realisierung rafft das Spielen des 
Lichts zusammen und kommt zu einer Ver- 
einfachung, die das impressionistische Grund- 
prinzip, etwa das Grau einer Mauer oder den 
Dunst einer Landschaft in ein wechselndes 
Kolorit aufzulösen, entschlossen hinter sich 
läßt. Trotzdem ist alles vom Erlebnis der 
Farbe durchpulst, und so gehörten die Bilder 
von Werner Paul Schmidt viele Jahre lang 
zu den ruhenden Polen inmitten der viel- 
fachen Experimente jeder Großen Ausstellung 
im Haus der Kunst. Als Mitglied der Neuen 
Münchner Künstlergenossenschaft hat Wer- 
ner Paul Schmidt, der längst und mit Recht 
als Münchner Maler galt, bis zu seinem Hin- 
scheiden im Jahre 1964 regelmäßig daran 
teilgenommen. Wiederholt waren Werke von 
ihm auch in anderen deutschen Städten zu 
sehen, und nicht zuletzt war er in den großen 
Internationalen Ausstellungen des Carnegie- 
Institutes in Pittsburgh regelmäßig als Reprä- 
sentant europäischer Malerei miteingeladen. 
Bilder von ihm sind im Besitz der Bayeri- 
schen Staatsgemäldesammlungen und der 
Städtischen Galerie in München und ebenso 
in der Preußischen Akademie, ohne daß da- 
mit die Reihe öffentlicher Ankäufe erschöpft 
wäre. Die Stadt Nürnberg hat ihm 19530 den 
Dürer-Preis verliehen, und von München sah 
er sich 1962 mit dem Städtischen Kunstpreis, 
dem sogenannten »Seerosenpreis«, geehrt. 





























































































































Werner Paul Schmidt 


3 » Akt im Freien«. Öl. 50:78 cm 
4 »Nach dem Bade«. Öl. 58 :40 cm 


“Alfresco Nude”. Oil. 50 :78 cms. 


4 “After the Bath”. Oil. 58:40 cms. 
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In den goldenen Jahren vor 1914 lag ihm 
Europa zu Füßen. Jenes Europa, das die über- 
züchtete Kultur des Ästhetizismus schätzte, 
das die Egozentrik kultivierte und artistisches 
Raffinement bewunderte. Wie ein Stern war 
der junge Baron Hans Henning von Voigt- 
Alastair, ein deutscher Aristokrat mit schot- 
tischem Blut, am Kunsthimmel hochgestie- 
gen. Wenige nur wußten seinen vollen Namen, 
alles aber sprach von ALASTAIR. 

Zuerst war er mit einem Mappenwerk hervor- 
getreten, das die »Narziss-Presse« in Paris 
herausbrachte. Sein Name klang englisch, 
also war er ein englischer Zeichner, und als 
solcher geisterte er auch fortan durch sämt- 
liche Kunstzeitschriften und Lexika. Zudem 
wurde er über Londoner Verleger, die ihn mit 
Illustrationsaufträgen überhäuften, welt- 
bekannt. Feminin und pervertiert, überreizt 
und lasziv in der Phantasie, war seine Zei- 
chenkunst von linearer Prägnanz. Gleich 
Aubrey Beardsley liebte er das Ornament und 
den Japonismus, und wenn er auch irgendwie 
zu ihm gehört, wurde auch sofort erkannt, 
daß er Neues, Eigenständiges zu geben 
wußte. Als Anreger und Nächstverwandte 
wären überdies Constantin Somoff und Leon 
Bakst zu nennen, mit ihnen trifft sich auch 
Alastairs Vorliebe für das Kostüm. Jedenfalls 


1 » Alexander der Große und der Gordische Knoten«. Farbige Zeichnung 
zu »Mann aus der Flasche« von Gustav Meyrink. Privatbesitz 


“Alexander the Great and the Gordian Knot”. Coloured drawing 
for “Man out of the Bottle” by Gustav Meyrink. Private collection 
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Med 


Fon Anton Sailer 


gehört er zum Jugendstil. Und er hat die be- 
vorzugte Rot-Schwarz-Graphik dieser Epoche 
zu der seinen gemacht, mit am vollkommen- 
sten in seinen Illustrationen zu Wedekinds 
»Büchse der Pandora« und »Erdgeist«, die 
1913 entstanden und 1920 in einer bibliophi- 
len Ausgabe mit 500 numerierten Exempla- 
ren bei Georg Müller, München, verlegt wur- 
den. Da tauchen die verruchten Alastair-Ge- 


N 


RT 


stalten auf: Frauen, Verworfenheit im Blick 
und Laster im bleichen Gesicht, dazu männ- 
liches Gesindel, morbid-aristokratisch. Aber 
Alastair illustrierte über 60 Bücher, war in 
Paris, London, New York, Zürich, München 
und Wien zu Hause, war ein Freund der Lite- 
raten und der skandalösen Damen wie Isa- 
dora Duncan umschwärmter 
Mittelpunkt jener internationalen Gesell- 
schaft, die durchs Leben tändelt. Seit Jahr- 
zehnten als längst verstorben geltend, lebt er 


und überall 


heute S2jährig in München, in einer Schwa- 
binger Pension. Zwei Zimmer, die er so gut 
wie nie verläßt, sind sein Reich. Und er hat 
sie zu einer Intimsphäre, zu einer Fin-de- 
siecle-Stimmung verwandelt, daß einem Mar- 
cel Proust das Herz vor Entzücken stillstehen 
würde. Ein Nachtmensch, zerbrechlich, sensi- 
bel, ein Causeur von faszinierendem Gedächt- 
nis, hält er dort Hof mit Gespenstern — und 
mit Besuchern, die staunend eine Unzahl von 
Blättern sehen, die in letzter Zeit entstanden. 
Es sind unendlich zarte Federspiele, mit far- 
bigen Tuschen gezeichnet. Das ist der heu- 
tige Alastair. Nichts hat er verloren von dem 
Eros seiner Phantasie und der stupenden Si- 
cherheit seiner Zeichenkunst. Aber alles ist 
intensiver gefiltert, seine Imagerien haben sich 
ins Surreale gesteigert. 


Sn 


3 
zur 








2 »Danseur de corde«. Farbige Zeichnung aus der Folge 
»Jeux de cirque«. Im Besitz des Künstlers 


“Danseur de corde”. Coloured drawing from the series 
“Jeux de cirque”. In the possession of the artist 


. 2 ” 
a nee 








ia del Levante 


Die Galler 


3 »Die gefesselte Fürstin«. Farbige Zeichnung zu 


Villa, München, hat im 


ck 


in der Stu 


z 


»Mann aus der Flasche« von Gustav Meyrink. Privatbesit 


“The Fette 


8 fünfzig neue 


196 
eichnungen von Alastair gezeigt. 


Dezember 


Z 


red Princess”. Coloured drawing for 


> 


“Man out of the Bottle” 


by Gustav Meyrink. Private collection 
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in Muncken 


Von Anton Saıler 


Vor hundert Jahren, als in München die erste 


Internationale Kunstausstellung zu sehen 
war, erregte sich die ganze Stadt über die 
Bilder von Gustave Courbet. Anstelle klassi- 
scher Themen gab er Szenen aus dem Alltag, 
und das obendrein in »grellen« Farben. Nie 
hatte man derlei gesehen, und insbesondere 
entsetzte man sich über sein Bild »Die Stein- 
klopfer«, vor dem man schaudernd den 
»Arme-Leute-Schweiß« verspürte. Auch die 


ältere Malergeneration zeterte über diesen 





Courbet — die Jungen aber waren begeistert 
und erklärten ihn für ein Genie. Gustave 
Courbet war selber nach München gekommen, 
und wo er sich auch zeigte, wurde er von 
ihnen stürmisch gefeiert. Sie wollten malen 
können wie er — und statt sich in geheimnis- 
volles Schweigen zu hüllen, gab er sich die 
größte Mühe, 
Arbeitsweise zu erklären. 


sein Programm und seine 


Das ging so weit, daß er eines Tages für die 


Münchner Künstler ein »Schaumalen« in 
einem Nebenraum des Hofbräuhauses ver- 
anstaltete. Was er dabei zu zeigen hatte, war 
wirklich revolutionär. 

Er strich leuchtende Farben auf die Lein- 


wand — und schon war der Kreis in zwei 
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Lager gespalten, denn viele waren der festen 
Meinung, daß zu einer guten Malerei der 
schöne althergebrachte braune »Galerie-Ton« 
gehöre. Auf diesem weichen Braun ließen 
sich gefällig Effekte erzielen, und deshalb 
dachten sie nicht daran, auf ihre »geselchte 
Palette« zu verzichten. In einem Dunst von 
Tabakrauch und Bier fingen sie also zu spöt- 
teln an. Malen — das tat man doch nur in 
Ateliers, die mit schweren Samtvorhängen 
ausgestattet waren, und außerdem produ- 
zierte man sich nicht dabei, gleich einem Zir- 
kusclown. 

» Immer diese Französelei!« ärgerte sich ein 
Alter und rupfte wütend an seinem Vollbart. 
»Dabei patzt er nur Farben hin!« — »Im Hof- 
bräuhaus«, ergänzte sein Nachbar dumpf. 
»Wenn das so weitergeht, dann kann jede 
Kellnerin zu malen anfangen!« 

Aber die Jungen waren für Courbet. Die Dis- 
kussion wurde laut, und es fehlte nicht viel, 
dann wäre man handgreiflich geworden. 
Mancher griff bebend nach dem Maßkrug 
und haute ihn nach einem tiefen Schluck 
markig auf den Tisch zurück. Mußte man 
sich das eigentlich bieten lassen, was hier ge- 
schah? Der da oben hatte doch gar kein aka- 
demisches Studium. Eifernde Stimmen über- 


tönten sich. 


Gustave Courbet. 
»Die Steinklopfer« 
(Ausschnitt) 


Gustave Courbet. 
“The Stone-breakers” 


(detail) 


»In Paris stellt man dem Courbet seine Bil- 
der nicht aus! Da muß er sich eine eigene 
hinstellen, für seinen 


Schmarren!« — »Aber das ist doch weit über 


Baracke ganzen 


zehn Jahre her! Inzwischen ist er berühmt 


geworden!« — »Traurig genug!« — »Bravo! 
Weitermachen!« 


Courbet hörte den Lärm, verstand nichts, 
malte mit gesteigerter Bravour weiter und 
genoß es zutiefst, im Mittelpunkt zu stehen. 
In dieser Hinsicht war er von einer geradezu 
rührend naiven Eitelkeit, und als nun gar 
einige der Jungen im Sprechchor ihn als 
»Pionier und Wegbereiter« hochleben lie- 
Ben — schon um das Gegreine der alten Aka- 
demiker zu übertönen —, legte er mit souve- 


räner Geste den Pinsel aus der Hand und ver- 
neigte sich strahlend. 

Nach dieser Demonstration zeigte Courbet 
noch einmal in einem kleineren Kreise, wie 
er das Malen auffaßte. Baron Ramberg hatte 
ihn mit zwei Professoren zu Wilhelm von 
Kaulbach mitgenommen, der für die neue 
realistische Kunstauffassung sehr viel übrig 
hatte. Kaulbach empfing den Franzosen in 
seinem Haus an der Gartenstraße — die 
heute Kaulbachstraße heißt — mit offenen 
Armen, und natürlich sprach man nur über 
Courbets Art, zu malen. 

»Wenn ich ein Modell hätte«, wandte sich der 
Gefeierte plötzlich an Baron Ramberg, der 
als Dolmetscher fungierte, »wenn ich ein 
Modell hätte, dann würde ich genau zeigen 
können, wie ich zu arbeiten gewohnt bin!« 
Ein Modell? Kaum hatte Kaulbach das ge- 
hört, war er schon bei der Tür und rief mit 
Donnerstimme: »Resi!« 

Die Resi war Dienstmädchen im Hause, und 
als sie mit fragender Miene auftauchte, 
nickte ihr der Herr Akademiedirektor kurz 
zu: »Ausziehen, Resi!« 

Die brave Resi, eine hübsche, sutgewach- 
sene Person, war an solche Dienste längst ge- 
wöhnt und zierte sich nicht. 

Inzwischen stellte Kaulbach eine frische Lein- 
wand auf seine Staffelei, legte Farben, 
Palette und Pinsel bereit. Mit einem ein- 
ladenden Wink ließ Courbet die nackte dralle 
Schöne sich auf eine Ottomane legen — und 
schon ging es los. Resi hatte sich etwas faul 
zur Wand gedreht, und diese Zufallspose war 
dem Franzosen gerade recht. Rasch legte er 
mit einigen zügigen Strichen die Zeichnung 
fest, und seine staunenden Zuschauer sahen 
innerhalb von drei Stunden eine virtuose Stu- 
die entstehen. 

Das große Atelier lag in einem weichen Däm- 
merlicht, in dem Resis Rücken schimmerte. 
Courket stieß Rufe des Entzückens aus und 
umriß mit dem Pinsel in der Luft mehrmals 
die wundervolle Hüftpartie, ehe er ihre Form 
und den Schmelz der Haut mit bestechender 
Verve auf der Leinwand festhielt. 

Plötzlich sprang das Hündchen von Baron 
Ramberg auf die Ottomane und rollte sich 
behaglich ein. Ein fragender Blick Ram- 
bergs, aber Courbet schmunzelte nur, und 
schon kam es mit auf das Bild. 

Wollte nun Courbet den Münchner Kollegen 
zeigen, daß er auch Fußsohlen exakt malen 
konnte, oder empfand er sie als »Motiv« für 
sich — ihnen widmete er jedenfalls größte 
Aufmerksamkeit. Er modellierte sie sorgfäl- 
tig durch und schuf damit ein vielbewunder- 
tes Detail. 

Er hat das Bild später unter dem Titel » Venus 
von München« in Paris ausgestellt. Es er- 
regte enormes Aufsehen, und bedauerlich 
bleibt nur, daß es im Laufe der Zeit unter- 
tauchte und längst verschollen ist. 














1 »Die Leiden 

der alten Erde«. 
1963. Mischtechnik. 
80:65 cm 


“The Sorrows 

of the Old Earth”. 
1963. 

Mixed technique. 
80:65 cms. 





Winand 
Victor 


Spuren, Funde und Strukturen 


Von Kurt Fassmann 


Man hat Winand Victor einen »Romantiker der Materie«, einen 
»Raumträumer« genannt, der sich am Widerstand der Bildfläche 
fängt und seine Visionen zu Formgleichnissen werden läßt. Ob man 
solche Metaphern berufen soll, bleibt eine Frage. Das größte Übel, 
das solchen bildnerischen Versuchen widerfahren könnte, wäre ein 
Mystizismus, der die Aufforderung zum wirklichen Erleben und Be- 
greifen neuer Sehweisen überflüssig und lästig machen würde. 

Der fünfzigjährige Winand Victor, ein Holländer, der heute in Reut- 
lingen lebt, ist einer von vielen Experimentierern, die sich mit über- 
lieferten Techniken und deren Ausdrucksmösglichkeiten nicht zufrie- 
dengeben wollen. Sein malerisches Verfahren, das eine reliefartige 
Bildschicht anstrebt, bedient sich der verschiedensten Mittel. Sie rei- 
chen vom geschnitzten, also plastisch aufgearbeiteten Malgrund bis 
zur Collage, vom pastosen Auftrag und freien Verlaufenlassen der 
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Farbe bis zur Verwendung von Prägeformen, 
so daß zuletzt eine vielfach modellierte, in 
Höhen und Tiefen vor- und zurückgetriebene, 
aufgebrochene und eingesunkene Bildhaut 
entsteht. Victor geht dabei nur wenig über 
die Monochromie hinaus: Er stuft eine Farbe 
ab und setzt spärliche, vorsichtig kontrastie- 
rende Gegenakzente. Mitunter wirken diese 
Bilder so, als hätte sie ein lang dauernder 
Erosionsprozeß in tausend Poren aufgefurcht, 
zermürbt und abgeschliffen. Und wirklich, 
hier sind Metamorphosen, hier wird umge- 
formte neugesehene Natur fühlbar: über- 
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lagerte oder gedämpfte Erinnerungen, eine 
reflektierte Welt, die beim Prozeß des Ma- 
lens ihr Eigenleben verlor und im Eigenleben 
eines Bildes aufging. Keine Ebenbilder, son- 
dern Innenbilder, aus denen viele neue Bilder 
entspringen können. 

Ein Merkmal dieser Bildwelt ist, daß sie nicht 
mehr eindeutig sein kann. Sie eröffnet eine 
Vielfalt 


Strukturbildern, die noch keine Ikonographie 


von optischen Beziehungen, von 
aufgeschlüsselt und geordnet hat. So bleibt 
sie wohl vielen eine fremde und befremdliche 


Welt, ausgeliefert der Befangenheit oder Un- 


DD 


» Arkadenstraße«. 
1962. Mischtechnik. 79:99 cm 
» Termitenstaat«. 


[77 


1961. Öl auf Lack. 95:80 cm 
»Landbrücke«. 
1960. Mischtechnik. 50:69 cm 


> 


n 


“Arcade”. 

1962. Mixed technique. 79:99 cms. 
“Termite State”. 

1961. Oil on lacquer. 95:80 cms. 
“Land Bridge”. 


1960. Mixed technique. 


[77 


P 


50:69 cms. 


befangenheit desjenigen, der in sie einzu- 
dringen versucht. Assoziationen stellen sich 
ein, Hilfsbilder, Nebenbilder, Urbilder. Da 
reißt verwittertes Holz auf, Versteinerungen 
drängen aus der Fläche, zerfledderte Häute 
biolo- 


gische, ja technische Realitäten tragen sich an. 


scheinen aufgespreizt. Geologische, 
Vieles mag als Grenzform empfunden wer- 
den und dämmert an der Schwelle zur be- 
kannten Wirklichkeit. 

Freilich, der Maler solcher Zustände kann sich 
nur auf sich selbst berufen. Titel? Oft ver- 


sucht er es gar nicht mehr. »Spuren und 


WinandVietor 
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Funde« nennt er eine vor kurzem entstan- 
dene Graphikmappe, zu der Kurt Leonhard 
deutende Texte beisteuerte. Auch hier das 
technische Experiment: Ätzungen, wie Mate- 
rial- und Reliefdrucke aufbereitet, zu halb- 
plastischen Effekten gesteigert. Ein Kontra- 
stieren von Dunkel und Helligkeit, von Weiß 
und Schwarz, in gekurvten oder kristallinen 
Formen; reiner Affekt der Gegensätze, wie 
immer man sie formulieren mag. Optische 
Phantasie vorausgesetzt, läßt sich dies alles 
zweckfrei, ohne Wort und ohne Frage erleben. 
Und vielleicht würden Fragen schon den mög- 
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lichen Zugang zu solchen Bildern versperren. 
Was immer heute unter vielen Vorzeichen, 
nicht zuletzt mit dem neuen Schwur auf den 
Realismus, gegen solche Varianten der Ab- 
straktion eingewendet wird — die Maler und 
Graphiker, die das Erlebnis dieser Struktu- 
renwelt erschließen, sind Entdecker und Um- 
former. Sie erproben neue formale Bedingun- 
gen und Erlebnisse, wie sie vordem auch in 
der langen Geschichte der gegenständlichen 
Kunst entwickelt wurden. Sie haben etwas 
vom Anspruch entwerfender Kosmologen und 
scheinen den Naturphilosophen des Atomzeit- 


WinandVietor 


5 »Fundstätte«. 
1964. Mischtechnik. 
87:100 cm 


“Place of Discovery”. 
1964. Mixed technique. 
87:100 cms. 


alters verwandt; vielleicht gehören sie zu 
ihren bewußtesten Zeitgenossen. 

Das sollte nicht mißverstanden werden, etwa 
als Reprise jener Formel vom Naturalismus 
der Abstrakten, der Ungegenständlichen. 
Schon Paul Klee antwortete auf die Frage, ob 
solche Bildprodukte nicht bloß schlechtes 
Kunstgewerbe seien und ob sich der Künstler 
nun etwa an der Mikroskopie orientiere: Nur 
vergleichsweise, nur im Sinne der Bewesglich- 
keit... Nur im Sinne einer Freiheit, die ledig- 
lich ihr Recht fordert, ebenso beweglich zu 
sein, wie die große Natur beweglich ist. 


Die 
Phantastische 
Kunst des 
Bernard 
Schultze 


Von Wolfgang Saure, Paris 


1 » Rätselberg«. 
1948. Öl auf Pappe. 


40:57 cm. 
Privatbesitz 


“Puzzle mountain”. 
1948. Oil on cardboard. 
40:57 cms. 

Private collection 

































































Der deutsche Maler Bernard Schultze gehört 
dem Jahrgang 1915 an. Im Ersten Weltkrieg 
geboren, mußte er im Zweiten Frontdienst 
Seine künstlerische Reflexion über 
Schönheit und Zerbrechlichkeit des Seienden 
mag hier ihren Ursprung haben. Sein Werk 
bis 1945, das durch Bomben zerstört wurde, 


leisten. 


ist durch das Bewußtsein des Grauens ge- 
prägt. Schultzes Schaffen ist vielfältig und 
folgerichtig, zwei Eigenschaften, die sich in 
der avantgardistischen Kunst meist gegen- 
seitig ausschließen. Es entsteht aus psychischer 
Notwendigkeit. Je Schultze 
thematische Entwicklung in Bereiche vor- 


stärker seine 
stößt, in denen er sein inneres Leben ent- 
decken möchte, um so logischer paßt sich das 
Formale diesem Prozeß an. Das Ergebnis ist 
eine gewisse Klassizität. Seine Kunst ist der 
Versuch, einen Ausdruck für das Unbekannte 
in sich selbst zu finden: für das Undeutbare, 
das entgegen allem Wissen Erwünschte. Da- 
her gehört sie dem labyrinthischen und dia- 
lektischen Bereich des Phantastischen an. Die- 
ses durchdringt Schultzes persönliche Hand- 
schrift, bediene sie sich nun surrealistischer, 
tachistischer oder neofigurativer Stilmittel. 
Jeweils bleibt in ihr jene romantische Trauer 
spürbar, die in der Klage des Novalis an- 
klingt: »Wir suchen überall das Unbedingte 
und finden immer nur Dinge.« 

Das Phantastische zeigt sich bereits in den 
surrealistischen Bildern aus den vierziger Jah- 
ren. Bauchige, intestinale Pflanzengebilde 
recken sich zu monströsen Grazien. Sie füh- 
ren einen beänestigenden Tanz vor einer 


Leerelandschaft auf. Als weitere Requisiten 


























































































































stellen sich sphinxhafte Meerwesen, zersplis- 
sener Lebensbaum, Würfel des Schicksals 
oder ein clownhafter Tänzer vor, dessen Arm 
sich zu einem Hundekopf stülpt. Als Chiffren 
für Fragen nach dem Sein bergen sie Angst. 
Das Unbewußte entläßt Fehlmutationen. In 
»Rätselberg« (1948) ist Geometrisches grotesk 
mit Mollusken gekoppelt. Schnecken türmen 
sich zu einem Steinbock. Das barocke Un- 
geheuer könnte tiefenpsychologisch auf über- 
mächtige Vater- oder Schattenfiguren hindeu- 
ten. Sie beinhalten Weltgreifendes und Zer- 
störendes. Die pralle Körperlichkeit der Ge- 
häuse tendiert zum Plastischen. Und die elek- 
trisch geladene graphische Linie peitscht wie 
eine emotionale Flamme. Vorboten für 
Späteres. 

Das psychogrammatische Zeichen verdichtet 
sich um 1952 zu einem völlig neuen Stil. 
Durch Pollock angeregt, gelangt Schultze zu 
einer nervösen, subkutane Schichten erschlie- 
ßenden Fleckenmalerei. Im Verfahren der 
»Action painting« entstehen milchig-kolo- 
rierte Lachen und verkrustete Bergmassive. 
An Farben fallen besonders trübes Violett, 
mysteriöses Smaragdgrün, transparentes 
Weiß, erdiges Ocker und fischiges Grünblau 
auf. Dissonant enthüllen sie Ephemeres, Zer- 
setzendes, Tuberkulöses. Mikroskopische Vi- 
sionen von Zerfall und schleichender Krank- 
heit. Erst mit der zarten Tabuskri-Collage von 
1961 schlägt Schultze einen gefälligeren Ton 
an. In dem durchsichtigen Geäder schimmert 
vegetabilisch und mooshaft Allnatur. Eine 
heitere Stimmung verleiht dem Bild spirituel- 
len Glanz. 





















































Doch der Zauber des spontanen Fleckens 
weicht zerklüftender Verhärtung. Schultze 
baut dem glatten Fließen an der Oberfläche 
Widerstände entgegen. Er zerknautscht die 
Ebene durch Einkleben von Lappen, Draht, 
Holz, Stroh oder Polyester und stößt so von 
der Fläche in den Raum vor. Es entstehen 
Reliefbilder in dunklen, prächtigen Farben. 
Schönheit des Morbiden und delikaten Ver- 
falls. Das Bildrelief wirkt wie von Würmern 
zerfressen und zeigt verfallene Palisaden, 
ausgebrannte Siedlungen. Ein wucherndes, 
unbehaustes Chaos. Zufall und Willkür schei- 
nen zu herrschen. Novalis hält beide für die 
Elemente der Harmonie. Er schreibt von der 
»sonderbaren Harmonie des Zufälligen im 
atomistischen System... Experimentieren mit 
Bildern und Begriffen im Vorstellungsvermö- 
gen ganz auf eine dem physikalischen Experi- 
mentieren analoge Weise. Zusammensetzen, 


2 


.«. Bis Instinkt und Erfah- 
rung des Formbewußtseins ihr Einverständ- 
nis zum ästhetischen Ergebnis erteilen. Bei 


Entstehenlassen .. 


Schultze liegt diese romantische, informelle 
Art des Schaffens vor. 

In den sechziger Jahren weiten sich diese Re- 
liefs zu Wand- oder auch Raumplastiken aus. 
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Bernard Schultze 


Schultze konstruiert mit Maschendraht und 
mit in Polyester getränkten Lappen seltsame 
Gebilde, die mit erdhaftem Geschehen nichts 
mehr zu tun haben. So entstehen vom Rahmen 
unabhängige Raum-Volumen, die mit ver- 
krusteter Farbe überstrichen sind. Es herrschen 
Rot als Blut- oder Fleischfarbe und lichtes Vio- 





lett als Tönung für Eingeweide vor. Sie ver- 
mitteln einen Eindruck 
Haut. So entsteht die Wandplastik »Magi- 


von abgezogener 
scher Migof« von 1962, eine fleischfressende 
Pflanzenspinne von morbider Erotik. Aggres- 
Blond 


Schultze strebt in diesen polypenhaften »Blu- 


sives, ausgebleichtes herrscht vor. 


2 »Tabuskri-Collage«. 1961. 

Öl auf Leinwand, 
Mischtechnik, Collage. 
Sammlung H.G.Beckert, 
Frankfurt/Main 

» Magischer Migof«. 1962. 
Farbplastik, 

an der Wand hängend. 

Draht, Textilien, 

Polyester, Öl. 

75:40 cm. 

Sammlung Willi und I. Kemp, 
Düsseldorf 

» Mannequin-Migof«. 1965. 
Freistehende Farbplastik 
unter Verwendung 

einer Schaufensterpuppe. 
Draht, Textilien, Polyester, Öl. 
Höhe 180 cm. 

Sammlung Marc Moyens, 


Washington 
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“Tabuskri-Collage”. 1961. 
Oilon canvas, 

mixed technique, collage. 
H.G. Beckert Collection, 
Frankfort-on-Main 
“Magic Migof”. 1962. 
Coloured figure, 
suspended. 

Wire, textiles, 

polyester, oil. 

75:40 cms. 

Collection Willi and I. Kemp, 
Düsseldorf 
“Mannequin-Migof”. 1965. 
Coloured figure 

standing isolated. 
Dummy, wire, textiles, 
polyester, oil. 

Height: 180 cms. 
Collection Marc Moyens, 
Washington 





men des Bösen« auf den Höhepunkt seiner 
Phantastischen Kunst zu. Sie verbergen das 
Zupackende von Gift und Gefährlichkeit hin- 
ter vieldeutiger Abstraktion. Diese pflanz- 
lichen Skelette geben Metaphern für defor- 
mierte Fetische, angesiedelt in einem eupho- 
risch-fiebrigen Märchen. Grohmann definiert 
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sie als »Wachstumsgebilde, mit denen der 
Künstler auf den Anruf der Natur antwortet«. 
Der Kreis abstrakter Naturwucherungen 
scheint durchforscht. Schultze strebt nun eine 
geschlossenere, formale Einheit von Körper- 
gebilde und Haut an. Allmählich mausert 
sich so Figuratives. Die lianenhaften Ranken 
und Zweige festigen sich zu Fühlern, Scheren, 
Hörnern. Zudem entstehen Geschwürbildun- 
gen, Wundlöcher, durch Katastrophen aufge- 
brochene Stellen oder verstümmelte Enden 
von Gliedmaßen. Allmählich mischt sich in die 
bisherige, tragische Grundtönung eine unbe- 
kümmerte, zynische Heiterkeit. Dabei wird 
die Wandplastik zur freistehenden, umgeh- 
baren Skulptur wie in »Moonen«, »Turm- 
Migof« oder »Blauer-Skelett-Migof«. Stabili- 
tät ist erreicht. Nunmehr können die Bild- 
werke auch in Bronze gegossen werden. 

Der malerische Instinkt treibt zu weiterer Er- 
neuerung. Das Morbide in seinem bisherigen 
Tachismus überwindet Schultze um 1965 in 
den »Mannequin-Migofs«, Konstruktionen 
aus Schaufensterpuppen, Perücken oder faden 
Masken. Das Informelle und Gewächshafte 
verbindet sich mit standardisierter Körperlich- 
keit, Abfall täglichen Bedarfs, Trümmer von 
Ersatznatur. Der Künstler komponiert diese 
Mannequins auch zu ganzen Szenerien eines 
höchst persönlichen Theatrum mundi. Eine 
davon ist in der Sammlung der Deutschen Ge- 
sellschaft in Berlin zu sehen und heißt »Gro- 
Bes Migof-Labyrinth« (1966). Es umfaßt Öl- 
bilder, Kombinationsreliefs und Zungencolla- 
gen. Sie bilden quasi die Kulisse, vor der Mi- 
gofs und Mannequins ihren makabren Tanz 
vollführen. Andere räkeln sich auf Stühlen. 
Schultze assoziiert den abstrusen Ionesco und 
den Pop-Realisten Segal zu »Berlin ist eine 
labyrinthische Reise wert«. Die modischen 
Zwitterwesen verdanken ihre Existenz der gro- 
tesken Koppelung von Naturhaftem mit mani- 
pulierten Markenartikeln. Hierauf beruht die 
Information des Schocks. Die larvenhafte, 
mondäne Pose enthält zudem eine scharfe Kri- 
tik an der Banalität des Konsums, an der Ver- 
führung zu Künstlichkeit und Entpersönli- 
chung. Abwehr also und nicht wie im Pop 
ein demokratisch-optimistisches Einverständ- 
nis mit dem Alltag wird in diesen Kunstwer- 
ken vermittelt. Diese phantastischen Environ- 
ments enthüllen in ihrer narzißtischen Leere 
eine Kritik an jener Gesellschaft, die sie er- 
möglicht. Als Paraphrasen über organische 
Natur im Zustand des Zerfalls geben sie zu- 
dem einen nihilistischen Lebensaufriß im Sinn 
von Samuel Beckett. 

In den neuesten Arbeiten treten die Collage- 
Technik und das Ready-made zurück. Es ent- 
stehen minuziös und kostbar gemalte Kombi- 
nationen und Reliefbilder, durchsetzt mit 
parodistisch zu verstehenden, klassischen 
Landschaften. Das Phantastische wird biogra- 


phischer Vivisektion integriert. 


Bernard Schultze 


5 Detail aus 
»Großes Migof-Labyrinth«. 
1966. 
Sammlung Deutsche Gesellschaft 
für Bildende Kunst, 
Berlin 


Detail from 

“Big Migof-Labyrinth”. 

I966. 

Collection of Deutsche 
Gesellschaft für Bildende Kunst, 
Berlin 
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Die Bildhauerei liegt zwischen Malerei und 


Architektur. Sie setzt sich einerseits von dem 
psychologisierenden Individualismus und der 
räumlichen Täuschung der Malerei ab. Ande- 
rerseits dient sie keinem praktischen Nutzen, 
der leider in der Architektur meist so wenig 
an seine künstlerische Gestaltung gekoppelt 
ist. Die Skulptur bezieht ihren ästhetischen 
Wert aus der Relation von Form und Raum. 
In der plastischen Dreidimensionalität er- 
reicht die Gestaltidee eine unübersehbare 
Vielfalt der Objektivierung. Die Freiheit in 
der Wahl des Materials begünstigt zudem 
den schöpferischen Prozeß. 

Von den verschiedenen Materialien wie Alu- 
minium, Kupfer, Schiefer, Holz. Bronze oder 
Messing, die der Bildhauer Etienne Hajdu 


verwendet, scheint Marmor am meisten sei- 
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2 Etienne Hajdu 
in seinem Atelier. 
1965 

3 »Founette«. 
1965. Aluminium. 
77:47 cm. 
Galerie Knoedler, 
Paris 

2 Etienne Hajdu 
in his studio. 
1965 

3 “Founette”. 
1965. Alu. 
77:47 cms. 
Knoedler Gallery, 
Paris 


Etienne Hajdu 


nem künstlerischen Temperament zu ent- 
sprechen. Hajdu wurde 1907 als Sohn unga- 
rischer Eltern in Rumänien geboren und be- 


tätigte sich hier früh als Steinmetz, bevor er 
1927 nach Paris kam. Er machte also bereits 


in jungen Jahren Bekanntschaft mit den viel- 
fältigen Ausdrucksmösglichkeiten dieser Stein- 
art. Marmor ist ein klassisches, fast zeitloses 
Material. Die Formen, die Hajdu ihm mit- 
teilt, geben einen Schwebezustand wieder von 
monumentaler Archaik — und hier liegt viel- 
leicht ein verwandtschaftlicher Anklang zu 
seinem Landsmann Brancusi vor — und 
typologisierender Vermenschlichung. So ent- 
stehen Zwittergebilde von Amphoren und 


Frauenkörpern, von Totemköpfen und 


Kriegsbeilen. Hajdu lockert die Strenge und 
Dichte des Materials durch sein Phantasie- 


gesetz. Charakter des Stoffes und Vision tref- 
fen nahtlos in einer nicht mehr reduzierbaren 
Idee zusammen, die einer einmaligen geisti- 
gen Wirklichkeit entstammt. Immer werden 
dabei intime Größenverhältnisse gewahrt, die 


der 


sind. Um dem Marmor seine denkmalhafte 


menschlichen Perspektive angemessen 
Tendenz zu nehmen, sind die Plastiken zu 
scheibenhafter Schmalheit geformt. Sie er- 
schließen sich, entsprechend beleuchtet, von 
der Seite, in der Silhouette, im Schattenriß. 
Die Idee wird bis zur Präsentation — und 
darin liegt vielleicht eine gewisse Manieriert- 
heit — herauskristallisiert. In »Larissa« 
(Abb. ı) beispielsweise entwickelt sich aus 
halsförmigem Unterbau ein kopfartiges Ge- 
bilde, das aus verschiedenen Knollen gefüst 


ist. Das Pulsierende und Wuchernde wird zu 




























































































































































































































































































































































































































































































































































































































































































































































































































































































































































































































































































4 »Les pietons de l’espace«. 1966. 
Basrelief in Aluminium. 49:49 cm 


5 Basrelief in Porzellan, ausgeführt für Rosenthal. 


1965. 36:50 cm 


4 “The Pedestrians of Space”. 1966. 
Bas relief executed in alu. 
49:49 cms. 

5 Porcelain basrelief, executed for Rosenthal. 
1965. 36:50 cms. 


80 



























































































































































Etienne Hajdu 


Andeutungen von menschlichen Formen wie 
Auge, Nase, Lippen verdichtet. Der Gedanke 
an einen Frauenkopf oder an eine groteske 
Ganzmaske stellt sich ein. Jedenfalls ist eine 
Spitze Humor mit im Spiel, wodurch das 
Kunstwerk eine leise Erinnerung an mensch- 
liche Sterblichkeit vermittelt. Ganz unauffäl- 
lig berührt Hajdu so den Bereich großer 
Kunst. Gern gibt er dem glattpolierten Mar- 
mor Formen von Tieren oder Pflanzen. Viel- 
fach ist die Skulptur perforiert. Die Ober- 
fläche, die in der Sonne den Glanz von Kör- 
perhaut annimmt, öffnet sich dann. Sie wei- 
tet sich. Raum tritt in die Plastik, die zum 
Flügel, zum Vogel, zu einem Symbol der Luft 
und Schnelligkeit wird. Das Gesetz der Gra- 
vitation scheint aufgehoben. Daher sagt 
Hajdu von einer seiner Marmorskulpturen: 
»Die Natur hat Kakteen in ewiger Hoffnung 
auf Regen gemacht. Mein Kaktus steht über 
dem Warten auf Wasser. Er geht darüber 
hinaus...« 

In den Plastiken aus Metall öffnet sich die 
abstrahierende Form gegenständlicher Be- 
nennung. In einer Bronze Hajdus, »Die Pari- 
serin«, von 1947, konkretisieren Formwülste 
und -wölbungen Faltenwürfe, Brüste, Schlei- 
fen und Haarknoten. Sie deuten Koketterie, 
Eleganz, Verführung an, ohne sie zu benen- 
nen. Hajdu erreicht Typisierung durch kari- 
kierende Details. Hingegen kommt in »Fou- 
nette« (Abb. 5) von 1965 das Glatte und 
Blanke des Aluminiums dem Stieligen und 
Gestelzten der abstrakten Pflanze entgegen, 
die zugleich eine schraffierte Raumschrift 
darstellt. Die spleenig-nervöse Zickzacklinie 
hält maßvoll Balance zum massiveren Seiten- 
kolben. Auch in diesem Werk steckt viel spit- 
zer Witz. 

Die graphisch betonten Lianen- und Schlan- 
genformen, mitunter zittrig und seismo- 
graphisch, werden von 1949 an auf Metall- 
flachbilder übertragen. Dabei entstehen Blät- 
ter in warmen, erdhaften Farben. In diese 
Basreliefs gehen mikroskopische und tele- 
skopische Perspektiven ein. Hajdu erschließt 
künstlerisch die Welt der Atome, der magne- 
tischen Felder, der stellaren Bewegungen. 
Ebbe und Flut scheinen sich abzuzeichnen 
und Flamencotänzer ihre leidenschaftlichen 
Spuren zu hinterlassen. Kein Zufall herrscht. 
Das Informelle ist mathematisch kalkuliert. 
In einem anderen seiner Werke, »Fußgänger 
des Raumes« (Abb. 4), gibt Hajdu Symbole 
für Kosmonauten, den verwirklichten Traum 
des Ikarus. 

In Hajdus Kunst spiegeln sich Naturrhyth- 
men und Visionen der Technik. Sie hat die 
zeitlose Gegenwart des fließenden Lebens 
zum Inhalt. Hajdu lädt zur Meditation ein. 
Der Kritiker Charles Estienne schrieb daher: 
»Diese Kunst ist im Bereich reiner, nobler For- 
men angesiedelt. Der Stein gleicht dem sinn- 
lichen Spiel der Wellen. Das Metall einer 


eruptiven Mondlandschaft .. .« 





Meister der Graphik 


Venezianische Handzeichnungen aus dem 18. Jahrhundert 


In der ı. Hälfte des ı8. Jahrhunderts erlebte 


die italienische Malerei in Venedig noch ein- 
mal eine Hochblüte. Es ist aber auch eine 
Epoche, zu der in der Lagunenstadt die Zeich- 
nung und die sonstige Graphik besonders ge- 
pflegt wurden. Speziell zwei Meister, die zwar 
innerlich verbunden sind, aber nicht in einem 
Schüler-Lehrer-Verhältnis standen, verleihen 
der venezianischen Zeichnung ein eigenes 
Gesicht: Es sind dies der 1682 geborene Giam- 
battista Piazetta und der um 14, Jahre jüngere 
Giovanni Battista Tiepolo. Beiden gemeinsam 
ist die Beziehung zum naturhaften Helldunkel 
Caravaggios und zu dem weichen Sfumato 
Correggios. Darin besteht eine Brücke zur 
alten großen Tradition. Neu jedoch ist deren 
Verwirklichung im Zeichnerischen, zu der 
jeder der beiden Künstler seine eigenen Mittel 





gebraucht und von einer persönlichen An- 
schauung herangeht. 

Piazetta lernte bis zu seinem 20. Lebensjahr 
bei seinem Vater, der Holzschnitzer und Mar- 
morbildhauer war. Aus dieser Lehre brachte 
er von vornherein ein sicheres Gefühl für 
Form mit und einen Blick für fein in sich 
differenzierte Schattenflächen. Er weiß Licht 
und Dunkel behutsam zu verbinden, ohne 
dabei die Plastik überbetont herauszuheben. 
Mit dieser in der väterlichen Werkstatt ge- 
wonnenen Einsicht fielen die mehr auf das 
Malerische hinweisenden Anregungen seiner 
Lehrer Molinari und Crespi, die sich an Cara- 
vaggio und Correggio anlehnten, auf frucht- 
baren Boden. Es wuchs der Sinn für die 
malerisch weiche Art des Zeichnens. Dazu 
bevorzugte Piazetta nachgiebige, gefügige 


Venezianische Handzeichnungen 
Von Josef Giesen 


1 G. B. Piazetta. »Der Lautenspieler«. 
Florenz, Uffizien, Kupferstichkabinett 

2 G.B. Piazetta. »Studie von zwei jungen 
Männern«. Venedig, Accademia 

3 G.B. Piazetta. »Figurenstudie«. Venedig, 
Accademia 


1 G. B. Piazetta. “Flute-player”. Florence, Uffizi, 
Print room 

2 G. B. Piazetta. “Study of two young men”. 
Venice, Accademia 

3 G.B. Piazetta. “Study of figures”. Venice, 
Accademia 


Materialien, wie Kohle, Kreide und Rötel. 
Diese Materialien verarbeitete er oft zu sam- 
tig dichten Flächen, die dann bei Schraffuren 
und einzelnen Strichen körnig-schummernd 
im Licht ausklingen. Gewöhnlich bleibt der 
lineare Charakter des Striches betont. Das 
Gewebe von weichen Strichen geht jeder Er- 
hebung und Vertiefung etwa eines Gesichts- 
schattens feinfühlig nach und gestaltet so 
auch das Dunkel interessant. Über die aka- 
demisch streng, jedoch lebensvoll-bewegt mo- 
dellierten Figuren flirt in Weiß gehöhtes 
Licht, das gegenüber dem sonst so sicheren 
Strich gewollt lässig und offen gesetzt er- 
scheint. Oft sind es Halbfiguren, manchmal 
mit genrehaftem Einschlag, Porträts, später 
Aktstudien, die in vielen Fällen als selbstän- 
dig abgeschlossene Werke stehen. Diese Ar- 
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Venezianische Handzeichnungen 


4 G.B. Piazetta. »Brustbild eines jungen 
Mädchens«. Florenz, Uffizien, 
Kupferstichkabinett 

5 G. B. Tiepolo. »Mythologisch allegorische 
Darstellung«. Florenz, Fondazione Horne 

6 G. B. Tiepolo. »Zwei stehende, ein liegender 
Greis«. Florenz, Fondazione Horne 

1 G.B. Tiepolo. »Märtyrertod einer Heiligen«. 
Florenz, Uffizien, Kupferstichkabinett 

8 G. B. Tiepolo. »Großer und kleiner Engel«. 
Florenz, Fondazione Horne 


4 G.B.Piazetta. “Half-length portrait of a young 
girl”. Florence, Galleria degli Uffizi, Print room 

5 G. B. Tiepolo. “Mythologic-allegoric 
representation”. Florence, Fondazione Horne 

6 G. B. Tiepolo. “Two old men standing and one 
lying”. Florence, Fondazione Horne 

7 G.B. Tiepolo. “Martyrdom of a Saint”. Florence, 
Galleria degli Uffizi, Print room 

8 G. B. Tiepolo. “A tall angel and a small one”. 
Florence, Fondazione Horne 


beiten schuf der Künstler zum Verkauf, denn 
Piazettas Zeichnungen standen schon in ihrer 
Entstehungszeit hoch im Kurs. Der Lauten- 
spieler (Abb. ı) und der Kopf eines jungen 
Mädchens (Abb. 4) sind wohl als Verkaufs- 
zeichnungen entstanden, während die beiden 
anderen figürlichen Studien (Abb. 2 und 3) 
trotz ihrer blendend abgerundeten Einord- 
nung auf dem Blatt auch als Vorarbeiten für 
Stiche und Bilder dienen konnten. Jedenfalls 
nimmt Piazetta seine Zeichenkunst auch in der 
Ausführung so ernst wie seine Malerei. Esmag 
dies wohl auch zu seiner Wesensart gehören. 
Die vielen Zeichnungen Tiepolos behalten 
demgegenüber viel mehr Entwurfscharakter, 
sind schnelle Skizzen von Bildinventionen. 
Nach frühzeitiger Lehre bei Lazzarini arbei- 
tete Tiepolo frei und orientierte sich bis in die 


zwanziger Jahre an Piazetta; doch seine 
Zeichnungen sind lockerer, andeutender und 
duftiger modelliert. Das bevorzugte Material 
ist anfangs Rötel, mit spritzigem Weiß ge- 
höht. Dynamische, leichtflüssige Linienzüge 
bestimmen die Form. Sie wirken flüchtig und 
schnell hingeworfen. Diesen Grundzug des 
flotten, sicher hinschreibenden Arbeitens be- 
halten auch die lavierten Tusch- und Sepia- 
zeichnungen der reiferen Jahre (Abb. 5 bis 8). 
Mit der Feder sind lineare Akzente und 
dunkle Drucker gesetzt, die nur andeutend 
die beabsichtigte Form erläutern. Der Formen- 
zusammenhang entsteht aus der mit dem 
Pinsel aufgemalten, lavierten Fläche. Zu- 
weilen weitet auch ein tiefdunkler Pinselfleck 
den Federstrich zum Kernschatten. 

Auch diese Blätter sind malerisch vom Hell- 





dunkel her; allein, was Piazetta mit dem Licht 
an prickelnden Stellen im Blatte erreicht, be- 
wirkt Tiepolo mit seinen sparsam und sehr 
sicher verteilten dunklen Federstrichen und 
kleinen Tuschflecken. Er erzielt eine flackernd- 
lodernde, fast impressionistische Bildwirkung. 
Die geistreich sprühenden Entwürfe sind ganz 
aus dem dynamisch schwingenden Strich ge- 
wonnen, der, haardünn beginnend, sich zur 
langgezogenen Fläche verbreitern kann, um 
dann wieder schmal zu verklingen. Das ist der 
besondere Reiz bei Tiepolos Graphik. 
Piazetta formuliert seine malerischen Zeich- 
nungen aus dem Helldunkel mit durch- 
modellierten Flächen; Tiepolo fühlt sich mehr 
der Linie verpflichtet, deren Möglichkeit und 
Duktus er genial nutzt und in Flächen ein- 
bettet und bindet. 











Le Gorbusier 
und sein 
»Glashaus« 10 10..00; 


1 Fassade des Hauses Le Corbusiers. Seine Wohnung in der obersten Etage 


Facade of Le Corbusier’s house. His flat is on the top floor 





















































































































































































































































Bei der Betrachtung moderner 
Architektur, bei der Frage nach den Anfängen 
solchen Bauens, das wir als 

zeitgemäß empfinden, überrascht immer 
wieder der Rückblick auf die 
»Ideenwurzeln«. 

Es setzt in Erstaunen, wie weit 

die großen Baumeister 

schon vor einer Generation ihrer Zeit 
vorauseilten. Ein solches Beispiel gab 

Le Corbusier (1887 — 1965) 

mit dem hier vorgestellten 

1933 in Paris errichteten Haus. 
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Le Corbusier und sein »Glashaus« 


2 Wohnraum, vom Eingang gesehen. 
Mitte links: eine Plastik von Lipchitz 
3 Treppe zur Dachterrasse. Im Hintergrund 
der Wohnraum 
2 Living-room as seen from entrance. 
Centre, left: A work of sculpture by Lipchitz 
3 Staircase leading to roof terrace, 


with living-room visible in background 
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Le Corbusier baute dieses Wohnhaus in Port 
Molitor gegenüber dem Stadion Jean Bouin 
in Paris im Jahre 19535. Er baute es zwar als 
Mietshaus zwischen andere Häuser mit der 
typischen Pariser Architektur des Fin de 
siecle einerseits und indifferenter, stilistisch 
kaum erfaßbarer Architektur andererseits, 
aber er baute es in gewisser Hinsicht auch für 
sich selbst: Nicht nur, daß er selbst bis zum 
Ennde seines Lebens ein Appartement im ober- 
sten Stockwerk bewohnte — dieses »Glashaus« 
sollte die Verwirklichung seiner Ideen darstel- 
len. Der Bau des Hauses fiel schließlich mit 






























































































































































































































































































































































































































































































































































































































































































































































































































































































































































































































































































































































dem 4. Kongreß des CIAM (Congres Inter- 
nationaux d’Architecture Moderne), einer der 
großen Zusammenkünfte progressiv planen- 
der Architekten, zusammen. Vor diesem Fo- 
rum hat Le Corbusier als die wichtigsten 
Komponenten für den Städtebau » Himmel, 
Bäume, Stahl und Zement —< und zwar in 
dieser Reihen- und Rangfolge« bezeichnet. 

In diesem » maison de verre« reichen die Glas- 
fenster, besser: die Glaswände, in jeder Etage 
vom Boden bis zur Decke. Dies erfordert auch 
vom Mieter und Bewohner eine Umstellung, 
eine Gewöhnung an die neue Art des Bauens. 
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Selbst heute, in einer Zeit, in der diese Archi- 
tektur verhältnismäßig häufig angewandt 
wird, mögen viele Leute nicht »im Glashaus 
sitzen«. Eine generelle Gewöhnung tritt erst 
langsam ein, oft auf dem Umweg über Büro- 
und Behördenbauten mit voll verglasten Fas- 
saden. Wie schockierend erst mußte der neue 
Stil 1955 wirken! 

Wie es seine Art war, wollte Le Corbusier 
selbst seine Erfahrungen mit der von ihm neu 
geprägten Bauweise machen. Seine Wohnung 
unterschied sich allerdings schon durch den 


ihm eigenen Wohnstil grundsätzlich von den 






































































































































































































































































































































































































































































































































































































































übrigen Wohnungen des gleichen Hauses. 
Viel Zeit nahmen bei Le Corbusier — abge- 
sehen von seiner eigentlichen Arbeit als Ar- 
chitekt — seine Forschungen auf dem Gebiet 
der bildenden Kunst und sein schriftstelleri- 
sches Schaffen ein. Auch sein Familienleben 
kam nicht zu kurz. Dieser Lebensweise ent- 
sprechend wurde die Wohnung geplant und 
eingerichtet. Von einem kleinen Flur gelangt 
man nach links durch eine Drehtür in den 
Hauptwohnraum und nach rechts ins Atelier. 
Der Wohnraum 


einem Bogen aus. Das Innere des Wohnzim- 


wie das Atelier laufen in 
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mers erhält sein Tageslicht einerseits durch 
ein Dachfenster und andererseits durch schräg 
versetzte lamellenartige Platten — ein Ver- 
fahren, das man in manchen Klöstern des 
12. Jahrhunderts schon anwandte. Eine schöne 
Treppe führt vom Eingang zu einem Besuchs- 
zimmer und zum Dach. 

Die Ausstattung der Wohnung traf Le Corbu- 
sier nach eigenen Vorstellungen. Er verwandte 
unter anderen Sachen solche Möbel, die er 
schon 1929 entworfen hatte, darunter einige 
»anspruchslose« Sessel. Die Einrichtung war 
ganz dazu angetan, die Bilder von Picasso, 


4 


Braque, Juan Gris, Leser und die Skulpturen 
von Laurens und Lipchitz sowie einige Ge- 
genstände der Volkskunst gut zur Geltung 
kommen zu lassen. Farblich lebhafte Sticke- 
reien von Madame Le Corbusier nahmen sich 
vor dem Hintergrund der Sträucher und Blu- 
men, die wild auf der Terrasse wuchsen, gut 
aus. Le Corbusier war sehr stolz darauf, daß 
die Pflanzen sich ganz natürlich angesamt 
hatten, nur mit Hilfe des Windes und der 
Vögel, und daß sie sich ohne menschliche 
»Dressur« in freier Harmonie vegetativer 
Schönheit entwickelten. 

































































































































































Le Corbusier 
und sein »Glashaus« 


4 Die Dachterrasse 
5 Atelier Le Corbusiers 


4 Roof terrace 
5 Le Corbusier’s studio 


Teppiche 


aus dem Orient 


Gesehen bei den 
Vereinigten Werkstätten 
für Kunst im Handwerk, 


München 


So verbreitet Orientteppiche sind, so vielfältig 
ist auch das, was über sie von Berufenen und 
Unberufenen gesagt und auch manchmal ge- 
schrieben wird, so daß oftmals Dichtung und 
Wahrheit nicht mehr klar erkannt werden 
können. Unabhängig von dem Auftreten der 
orientalischen Massenware — die es auch einer 
breiteren Verbraucherschicht ermöglicht, sich 
einen Teppich aus dem Orient zu leisten — 
bleibt der wahre Orientteppich weiterhin ex- 
klusiv und daher im Dienst von Freunden 
hoher Wohnkultur, von Liebhabern unge- 
wöhnlicher Einzelstücke und von Sammlern 
ausgewählter, seltener Exemplare. Und er 
bleibt ein Wertobjekt, das sich zur Kapital- 
anlage eignet. 

Wenn dem Kenner, vor allem aber dem Samm- 
ler, der echte Orientteppich je älter, desto lie- 
ber ist, so ist diese Einstellung in bezug auf 
die Einrichtung von Wohnräumen nicht so 
ausschlaggebend. Entscheidend bleibt immer 
die Qualität, eine Forderung, die Massenware 
nie und neue Ware nur dann erfüllt, wenn sie 
vom Kenner ausgewählt und daher im wahr- 
sten Sinne des Wortes ungewöhnlich ist. 
Strenge Auslese ist Voraussetzung. So kommt 
es, daß nicht nur seltene antike und erlesene 
alte, sondern auch neue — aber wie gesagt — 
außergewöhnliche Stücke regelrecht gesucht 
werden müssen. Hierzu gehören Sach- und 
Marktkenntnisse, vielseitiges Wissen, große 
Erfahrungen und auch Geschmack. Gute Ein- 
richtungshäuser haben Spezialisten für Orient- 
teppiche. so wie die Vereinigten Werkstätten 
für Kunst im Handwerk, München, bei denen 
wir die hier gezeigten Teppiche sahen. Ein 
Zeugnis davon gab eine in den Räumen dieses 
Hauses gezeigte Ausstellung, die in interna- 
tionalen Kennerkreisen Anerkennung fand. 
Aus der für heutige Marktgegebenheiten sel- 
tenen Fülle der gezeigten Stücke von hohem 
Niveau vermitteln die hier wiedergegebenen 
Abbildungen eine begrenzte Anschauung. 

So zeigt Abbildung ı einen persischen Teppich, 
der, ein verhältnismäßig neues Erzeugnis (ge- 
knüpft etwa um 1950) und eine Meister- 


Isphahan (Persien). Um 1930. Etwa 196:315 cm. 
Etwa 12 100 Knoten/gdm 
Isphahan (Persia). C. 1930. C. 196. :315 cms. 


C. 12 100 knots per sq. dm. 








Teppiche aus dem Orient 


2 Karadagh (Südkaukasus). 
Seide. Vor 1900. 
Etwa 125 :200 cm. 
Etwa 4550 Knoten/gdm 
3 Heris (Nordpersien). 
Um 1850. 
Etwa 297 :444 cm. 
875 Knoten/gdm 
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4 Gaschghai (Südpersien). 
Um 1900. 





Etwa 130:265 cm. 
Etwa 3200 Knoten/gdm 
5 Pao-Tou (China). 


Um 1900. 





Etwa 304.:376 cm. 
Etwa 1100 Knoten/gdm 


2 Karadagh (Southern Caucasus). 
Silk. Prior to 1900. 
©. 125 :200 cms. 
C. 4550 knots per sq. dm. 
3 FHeris (Northern Persia). 
C. 1850. 
C. 297 :444 ems. 
875 knots per sq. dın. 
4 Gashghai (Southern Persia). 
C©. 1900. 
C. 130. :265 cms. 
C. 3200 knots per sq. dm. 
5 Pao-Too (China). 
©. 1900. 
C. 304:376 cms. 





C. 1100 knots per sq. dm. 
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leistung moderner Knüpfkunst, eine klassische 
Motivkomposition aufweist und damit eine 
Reminiszenz der Künste früherer Jahrhun- 
derte darstellt. Abbildung 2 zeigt eine seltene 
Brücke aus Seide. Sie stammt aus einem Ge- 
biet südlich des Kaukasus (vermutlich Kara- 
dagh) und dürfte im späten ı9. Jahrhundert 
geknüpft worden sein. Die Seide und ein im 
alleemeinen seltenes Kolorit verleihen diesem 
Prachtstück einen ungewöhnlichen Charme. 
Der nachfolgende »Heris« (Abb. 3), etwa 120 
Jahre alt, ist nicht weit davon beheimatet; er 
ist bereits als persischer Teppich anzusprechen. 
Besonders hervorstechend ist auch hier das 
Kolorit, dessen Schönheit der Konstellation 
von Krapprot und einem fast unsagbar schö- 
nen Indigo das Foto leider nicht voll vermit- 
teln kann. Diese Provenienz ist für modern 


eingerichtete Räume geradezu prädestiniert. 


EEE 
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Das nächste Stück (Abb. 4), ein »Gaschghai«, 
Ende des ı9. Jahrhunderts, kommt aus dem 
Süden Persiens (Gegend von Schiras) und ist 
ein Erzeugnis von Nomaden. Sein Konzept 
ist eine Äußerung von Volkskunst; lebendig, 
ja lustig sind die angewandten Motive, dabei 
stark traditionsverhaftet bis zur Anwendung 
von Formen ehemals kufischer Schriftzeichen 
in der Bordüre. 

Nach dem Fernen Osten führt der Chinesen- 
teppich, den Abbildung 5 zeigt. Entstehung 
etwa um die Jahrhundertwende. Mit der für 
seine Herkunft typischen Zeichnung (schei- 
benartige Drachenmotive im Fond und ran- 
kenartige Phönixmotive in der Bordüre) ist er 
ein ausgezeichnetes Beispiel für das Unge- 
wöhnliche gegenüber der Motivanwendung, 
wie wir sieheute in modernen Chinateppichen 
der Massenfabrikation finden. Hier zeigt der 


Chinateppich sich als wahres Prachtexem- 
plar in beispielhaftem Zusammenklang mit 
altenglischen Möbeln. Aus neuerer Zeitstammt 
der »Senneh« (Abb. 6). Geknüpft um 1920, 
persisch, mit endlosem Rapport, bei dem sich 
Groß- 
motiv (Rosette) vereinigen in horizontaler/ 
vertikaler/diagonaler Anordnung. Dieser Tep- 


Einzelmotive (Palmetten) zu einem 


pich ist typisch und zugleich klassisch für seine 
Provenienz. (Gezeigt wurde in der Ausstel- 
lung auch ein Senneh mit 10000 Knoten/ 
qdm.) 

Solcherart Teppiche sind Kunstwerke und nicht 
nur Bodenbelag. Der Wohnkultur dienen sie 
durch Ausstrahlung von Behaglichkeit, Ästhe- 
tik, Repräsentation und »Atmosphäre«. Als 
Kunstwerke sind sie zu weiteren Funktionen 
erhoben: Sie erzeugen in dem Besitzer geistig- 
seelische Kräfte und lassen ihn eine Steigerung 





1 Durch die 
Schrankwand ist 
neben dem 
Schlafbezirk ein 
abgeschlossener 
Arbeitsplatz 
entstanden. 

Alles, was man an 
Arbeitsmaterial 
braucht,ist miteinem 
Griff vom Stuhl aus 
zu erreichen. 

Die Stehlampe 
dient als Arbeits- 
lampe und zur 
indirekten Raum- 
ausleuchtung. 
Holzäpfel KG, 
Ebhausen, 
Württemberg 


The installation 
ofacabinet wall 
yielded a self- 
contained working- 
area next to the 
sleeping-zone, 
Everything is close 
at hand. The floor 
lamp serves as a 
working-lamp and 
for indirect eighting. 
Holzäpfel KG, 
Ebhausen, 
Württemberg 




























































































































































































Von Johanna Schmidt-Grohe 


»Ordnung ist das halbe Leben — und Unordnung die 
andere Hälfte!« So hört man manchmal scherzhaft sagen. 
Aber wer einen halben Tag damit verbracht hat, ein 
wichtiges Schriftstück zu suchen, das er zu einem be- 
stimmten Termin oder zur Fortführung einer begonne- 
nen Arbeit braucht, ist meistens nicht mehr zum Scher- 
zen aufgelegt. Nicht nur im Büro steht dann das Stim- 
mungsbarometer auf »Sturm«, sondern auch zu Hause 
gerät in solchen Fällen die Familienharmonie in Gefahr. 
So wie das kleine Kind von Anfang an seine eigene Spiel- 








»Gewußt, wo!« oder »Das Büro zu Hause« 


ecke haben sollte, so sollte jedes Familienmitglied seinen 
persönlichen Arbeitsplatz haben: der Schüler für seine 
Schularbeiten, die Hausfrau für ihre Buchführung, der 
Hausherr, um die Steuererklärung anzufertigen und für 
wichtige Familienpapiere. Für alle diese Aufgaben 
braucht man keinen »Diplomatenschreibtisch«. Was man 
braucht, das ist ein rationelles Ordnungssystem. Das gilt 
um so mehr, wenn jemand seinen Beruf zu Hause ausübt, 
als Journalist zum Beispiel oder als Schreibkraft im frem- 


den Auftrag. 
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1 Durch die 
Schrankwand ist 
neben dem 
Schlafbezirk ein 
abgeschlossener 
Arbeitsplatz 
entstanden. 

Alles, was man an 
Arbeitsmaterial 
braucht,istmiteinem 
Griff vom Stuhl aus 
zu erreichen. 

Die Stehlampe 
dient als Arbeits- 
lampe und zur 
indirekten Raum- 
ausleuchtung. 
Holzäpfel KG, 
Ebhausen, 
Württemberg 


The installation 
ofacabinet wall 
yielded a self- 
contained working- 
area neıt to the 
sleeping-zone, 
Everything is close 
at hand. The floor 
lamp serves as a 
working-lamp and 
for indirect eighting. 
Holzäpfel KG, 
Ebhausen, 
Württemberg 






































































































































































































































Von Johanna Schmidt-Grohe 


»Ordnung ist das halbe Leben — und Unordnung die 
andere Hälfte!« So hört man manchmal scherzhaft sagen. 
Aber wer einen halben Tag damit verbracht hat, ein 
wichtiges Schriftstück zu suchen, das er zu einem be- 
stimmten Termin oder zur Fortführung einer begonne- 
nen Arbeit braucht, ist meistens nicht mehr zum Scher- 
zen aufgelegt. Nicht nur im Büro steht dann das Stim- 
mungsbarometer auf »Sturm«, sondern auch zu Hause 
gerät in solchen Fällen die Familienharmonie in Gefahr. 
So wie das kleine Kind von Anfang an seine eigene Spiel- 











»Gewußt, wo!« oder »Das Büro zu Hause« 


ecke haben sollte, so sollte jedes Familienmitglied seinen 
persönlichen Arbeitsplatz haben: der Schüler für seine 
Schularbeiten, die Hausfrau für ihre Buchführung, der 
Hausherr, um die Steuererklärung anzufertigen und für 
wichtige Familienpapiere. Für alle diese Aufgaben 
braucht man keinen »Diplomatenschreibtisch«. Was man 
braucht, das ist ein rationelles Ordnungssystem. Das gilt 
um so mehr, wenn jemand seinen Beruf zu Hause ausübt, 
als Journalist zum Beispiel oder als Schreibkraft im frem- 


den Auftrag. 
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2 Vor einem Fenster 





ist hier auf kleinstem 
2 Raum ein geräu- 
miger Arbeitsplatz 
entstanden. Die 

2 — Regale der Einbau- 





x am - wand erleichtern das 
Ordnunghalten. 
interna, Wieden- 
brück 

3 Eine der besten 





; . Arbeitsplatzformen: 
das »L« aus Schreib- 
tisch und Schreib- 
maschinentisch. Hier 
gibt es über dem 
Schreibmaschinen- 


% 


tisch sogar noch eine 
Ablagefläche. Holz- 
äpfel KG, Ebhausen, 
Württemberg 

4 Statt einer gemauer- 
ten Trennwand teilt 
hier eine Einbau- 
wand das Arbeits- 
zimmer vom übrigen 











Raum ab. Erwin 
Behr, Wendlingen 
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2 In front of a window 








and confined to a 





minimum of space 





a comfortable 





working-area has 
nevertheless been 
brought about. The 
shelves lining the 
wall help to keep 
order. interna, 
Wiedenbrück 

3 One of the best 


arrangements for 























working-areas: the 
L-shape, consisting 
of writing-table and 
typewriter table. In 
Ihe present instance 
there even is a hold- 
all shelf above the 
smaller table. Holz- 
äpfel KG, Ebhausen, 
Württemberg 


> 


Instead of a ma- 
sonrywork partition 
a cupboard serves 
as a room divider 
to isolate the study. 
Erwin Behr, 


Wendlingen 


nn ; Das Büro 
Br © zu Hause 


Für Generationen war der festgebundene 
Briefordner Symbol papierner Ordnung. Was 
auf seine metallenen Hebelstifte abgelegt 
war, konnte praktisch nicht mehr verloren- 
gehen. Vorausgesetzt, man legte jedes wich- 
tige Stück Papier auch wirklich sofort ab. 
Denn: jeder Papierstapel trägt den Keim des 
Turms zu Babel in sich. Das hat gewiß schon 
jeder Schreibtischmensch erfahren. 

Nicht nur fast jeder Büroschreibtisch ist heute 
mit dem Einsatz für eine Hängeregistratur 
ausgerüstet, sondern auch fast jedes Einbau- 
programm bietet diese Möglichkeit. Und da- 
mit sind wir beim Thema: Bevor man daran- 
geht, einen häuslichen Arbeitsplatz einzurich- 
ten, sollte man sich zunächst die Frage stel- 
len, wie man diesen Arbeitsplatz in Ordnung 
zu halten gedenkt, wie man ihn zum Beispiel 
auch mit ein paar Handgriffen von einer an- 
gefangenen Arbeit säubert, ohne das bereit- 
gelegte Material in Unordnung zu bringen. 
(Wenn ein Arzt sich zum Beispiel ein paar 
Krankengeschichten mit nach Hause genom- 
men hat, die nicht für die Augen privater 
Besucher bestimmt sind.) Dafür ist die Hänge- 
registratur eine ideale Hilfe. Man kann die 
flexiblen Hängemappen auch leichter hin und 
her tragen als den sperrigen Briefordner. In 
den Sammelmappen oder Taschen der Hänge- 
registratur wird nicht nur fest abgeheftet, 
sondern auch lose abgelegt. Nehmen wir an, 
Sie können Ihren Wagen von der Steuer ab- 
setzen: Dann werfen Sie jede Reparatur- oder 




































































































































































































































































































































































































































































































































































































































































































































































































































































































































































































































































































































































































































































































































































































































































































































































































































































































































































































































































































































































































































































































































































































































































































































































































































































































































































































































































































































































































































































































































































































































































99 











ee 5 Zur Führung des 
Haushaltbuches und 
um private Korrespon- 






































































































































































































































































































































denz zu erledigen, 









































genügt dieser kleine 
Arbeitsplatz. Wilhelm 
Renz, Böblingen 



































































































































For household book- 
keeping and private 
correspondence this 
small working-area 
is all one needs. 
Wilhelm Renz, 


Böblingen 












































6 Ein sehr praktisches 
Modell ist dieser 
Schreibtisch mit zwei 
vollausziehbaren Schub- 
kästen; der untere 






























































für eine Hängeregi- 
stratur. System omnia, 


Hilker & Co., Detmold 


Avery practical 
model is this desk 
with two full-length 
drawers. The lower 
one for hanging files. 
“Omnia” system, 


Hilker € Co., Detmold 
























































7 In eine große Einbau- 
wand ist dieser kleine 
Arbeitsplatz ein- 
geschoben. Praktisch: 
die Zettelfächer! 
Gruco Möbelwerke, 
Lauf 








































































































This small working- 
area has been inserted 
in a big wall-to-wall 
built-in. The pidg- 














eonholes come in very 






























































handy. Gruco Furni- 
ture Works, Lauf 















































































































































8 Wer individuelle 
Wünsche hat,sollte auch 




















heute noch zum 
Schreinermeister gehen. 
Am besten mit einem 
Innenarchitekten 
seiner Wahl. Schreiner- 
Innung, München 































































































People who individual 
wishes should still go 
to a cabinet-maker’s. 
It would be best, 

to be accompanied 













































































































































































by one’s interior 
decorator. Cabinet- 
makers’ Guild, 


Munich Das Büro zu Hause 
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9 Schon »klassisch« ist die Form dieses Damen- 
schreibtisches. Hermann-Miller-Collection, 
W.Fehlbaum, Weil am Rhein 

10 Die mannigfachen Details dieser Einbauwand 
ermöglichen es, die verschiedensten 
Arten der Ablage und des Archivs rationell 
unterzubringen. 
Am Schreibtisch wieder eine der praktischen 


» Architekten-Lampen«. Erwin Behr, Wendlingen 


9 This lady’s desk is already “classic” in its design. 
Hermann Miller Collection, W. Fehlbaum, 
Weil am Rhein 

10 The multiple details of this built-in permit of 
a rational housing of the most diverse files and 
archives. Fixed to the desk is one of the handy 
“architect’s lamps”. Erwin Behr, Wendlingen 






































































































































































































































































































































































































































































































































Benzinrechnung einfach in die entsprechende 
Hängemappe. Genauso machen Sie es mit 
Reiseabrechnungen und ähnlichem. Nicht nur 
Sie selbst, sondern auch Ihr Steuerberater 
spart dadurch viel Zeit. Genauso bewährt sich 
die Hängeregistratur auch während der Ar- 
beit: Unterlagen sind sofort zur Hand. Wich- 
tig ist nur die richtige Anordnung der Hänge- 
mappen: Sie sollen mit der Schmalseite zur 
Schubrichtung hängen. Man sieht dann mit 
einem Blick die Schilder der Mappen. Hängen 
die Mappen hintereinander, mit der Front 
zur Schubrichtung, können sich die hinteren 
Mappen leicht im Dunkeln verschlüpfen, und 
die Übersicht ist gestört. Der weitere Vorteil 
der Hängeregistratur ist, daß sie sehr viel we- 
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niger Platz braucht als der feste Briefordner. 
Sie müssen nur einmal nachrechnen, wieviel 
Wandfläche ein Kubikmeter Hängeregistratur 
in festen Briefordnern wegnehmen würde. 
Der Briefordner ist noch dazu immer gleich 
dick, ob nun ein Blatt oder viele Blätter darin 
abgeheftet sind. In manchen Berufen (als 
Vertreter oder auch als Fachjournalist z. B.) 
muß man für seine Arbeit ja auch Prospekte 
und Kataloge sammeln, die man schlecht ab- 
heften kann. Trotzdem ist der feste Brieford- 
ner immer noch dann angebracht, wenn Pa- 
piere in einer bestimmten Reihenfolge immer 
wieder zum Nachschlagen gebraucht werden. 
Weder die Hängeregistratur noch die Fächer 
für Schreibpapier oder Schubladen für die 
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verschiedenen Arbeitsutensilien müssen not- 
wendig mit dem Schreibtisch fest verbunden 
sein. Sie können alle auch in einer Einbau- 
wand untergebracht sein. Natürlich muß der 
Schreibplatz so zu dieser Einbauwand ange- 
ordnet sein, daß man Arbeitsmaterial und 
ständig benötigte Arbeitsunterlagen griffbe- 
reit zur Seite oder vor sich hat. 

Kippfächer und Schübe, die während der Ar- 
beit offenstehen, sollte man möglichst auf 
jener Seite anordnen, wo man beim raschen 
Aufstehen (weil es an der Tür geläutet hat 
oder im Kinderzimmer ein Kampf ausgebro- 
chen ist) nicht darüber stürzen kann. Beinahe 
hätte ich jetzt hingeschrieben: Weil das Tele- 
fon geläutet hat. Dann hätten Sie aber sicher 
eingewandt: »Das Telefon gehört doch auf 
den Schreibtisch!« Nun, auch dasist eine Über- 
legung wert: Wollen Sie Ihren Schreibplatz, 
Ihr Büro zu Hause, so einrichten, daß Sie in 
aller Ruhe stundenlang am gleichen Fleck 
verharren können, oder wollen Sie sich ganz 
gern einmal zwischendurch bewegen? (Der 
Geistesflug wird ja auch unterbrochen, wenn 
das Telefon neben Ihnen läutet.) » Action 
office« heißt nicht umsonst das ebenso ele- 
gante wie kostbare Büromöbelprogramm, das 
der berühmte amerikanische Designer George 
Nelson für die Hermann-Miller-Collection 
entworfen hat. Es soll den Benutzer zwingen, 
sich während der Arbeit zu bewegen. Unter 
anderem gehört zu diesem Programm auch 
ein Stehpult. Das kann praktisch sein, wenn 
häusliche Büroarbeit darin besteht, daß man 
viel in Büchern und Akten nachschlagen muß, 
oder kurze Konzepte anfertigt, um die eigent- 
liche Arbeit dann direkt in die Schreibma- 
schine zu tippen. Es gibt Stehpulte übrigens 
neuerdings auch in einfacher Ausführung. In 
einer leuchtenden Farbe — kunstharzlackiert 
— stören sie auch in einem Wohnraum nicht. 
Im Gegenteil, sie haben dann sogar einen ge- 
wissen altmodischen Charme. 

Wer seinen Kreislauf nicht durch derartigen 
Stellungswechsel beleben will (auch das Ge- 
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hirn wird durch körperliche Bewegung ja 
wieder frisch durchblutet!), der kann sich viele 
unnötige Wege durch einen fahrbaren Dreh- 
stuhl ersparen. Man kann damit, vom Schreib- 
tisch aus, an den Regalen. und Fächern einer 
Einbauwand entlangrollen (zum Beispiel, um 
etwas im Lexikon nachzuschlagen). Es gibt 
diese verstellbaren Bürosessel in so verschiede- 
nen Ausführungen, farbig gepolstert oder in 
Kunststoff gepreßt, daß sie keineswegs einen 
typischen »Büro-Eindruck« vermitteln müs- 
sen. Über ihre wahre Qualität entscheidet je- 
doch das »Fahrgestell«. In guter, dauerhafter 
Ausführung kann ein derartiger Stuhl nicht 
billig sein. Lassen Sie sich also nicht von Ge- 
neraldirektor-Üppigkeit blenden. Ein beschei- 
denes (unter Umständen aber teureres) Sessel- 
chen, ohne Polsterung und Armlehnen, kann 
Ihren Bandscheiben wesentlich zuträglicher 
sein. Wer nur gelegentlich zu Hause am 
Schreibtisch sitzt, kann natürlich auf einen 
derartig -kostspieligen Stuhl verzichten. Daß 
der Schreibtischstuhl trotzdem für eine gute 
Schreibhaltung sorgen soll, versteht sich fast 
von selbst. Von einer weichen Polsterung, in 
die man beim längeren Sitzen immer tiefer 
einsinkt, ist auf jeden Fall abzuraten, beson- 
ders wenn man nicht so ganz schlank ist. Auf 
keinen Fall kann man einen Schreibtischstuhl 
nur nach dem Prospekt bestellen. Man muß 
ihn ausprobieren. 

Genaugenommen, kann der Schreibtisch selbst 
das Billigste an der ganzen Büroeinrichtung 
sein: ein einfacher Tisch in der richtigen Höhe 
und mit festem Stand (auch das muß man 
beim Kauf ausprobieren) oder eine Schreib- 
platte, unter der Fensterbank oder zwischen 
befestigt. (Ist die 
Schreibplatte seitlich hochzuklappen, kann 


zwei Unterschränken 
man trotzdem noch ohne Mühe das Fenster 
putzen.) Will man auf den traditionellen 
Schreibtisch nicht verzichten, dann sollte man 
auf eine gute Schubladeneinteilung achten. 
Schubladen in ganzer Schreibtischtiefe sollten 
unbedingt eine Unterteilung haben. Sonst ist 
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alles, was nach hinten rutscht (und das tut es 
beim Aufziehen und Zuschieben unweiger- 
lich), praktisch verloren. 

Genauso wichtig wie der richtige Stuhl ist die 
richtige Beleuchtung für den Arbeitsplatz. 
Am vielseitigsten verwendbar ist der Typ der 
Architektenlampe. Sie wird an der Arbeits- 
platte oder an einem günstig gelegenen Re- 
galbrett festgeschraubt und ist in jede belie- 
bige Stellung schwenkbar. Man kann mit ih- 
rer Hilfe auch etwas in den Tiefen einer 
Schublade oder Regalwand suchen und Jagd 
auf abgestürzte Notizzettel und Büroklam- 
mern machen. Geschickt montiert, kann man 
sie gleichermaßen für den Schreibtisch und 
den Schreibmaschinentisch benützen (wenn 
der Schreibmaschinentisch an den Schreib- 
tisch angehängt ist). Ähnlich vielseitig kann 
auch eine gut verstellbare Stehlampe sein 
(man kann sie auch mit ans Stehpult neh- 
men). Wer nur mit der Hand schreibt und 
nicht viel auf seinem Schreibtisch herumliegen 
hat, kann natürlich jede beliebige Tischlampe 
verwenden, die den eigentlichen Arbeitsbe- 
reich gut ausleuchtet und deren Schirm so 
konstruiert ist, daß man nicht geblendet wird. 
Auch hier gilt die Regel: Schon beim Einkau- 
fen ausprobieren, also niemals eine Lampe 
erwerben, die man im Laden nicht beleuchtet 
erlebt hat. 

Schreibschränkchen, nach dem Muster des gu- 
ten alten Sekretärs, sind in unserer Zeit eigent- 
lich nur noch verwendbar, wenn man aus- 
schließlich mit der Hand schreibt, und das in 
anmutiger Haltung, also ohne sich mit dem 
ganzen Körpergewicht auf die Platte zu stüt- 
zen (beim angestrensten Nachdenken). Und 
zum Schluß sei noch eines unscheinbaren, 
kleinen Dieners gedacht, der sich während 
langem Schreibtischsitzen bewährt: der Fuß- 
bank. Manche Schreibtische haben auch eine 
Fußstange. Auch sie sorgen für eine bessere 
Blutzirkulation bei langem Sitzen und ver- 
hindern nicht nur die Beine, sondern auch das 
Hirn am Einschlafen. 
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Eine gute Kombination ist diese im Winkel 
zueinander gestellte Gruppe: Schreibtisch und 
Schreibmaschinentisch, die es in verschiedenen 
frischen Farben gibt. Modell elka-outside, 
Leopold Knappek, Weilmünster 

Dieser Arbeitsplatz könnte auch vor einer 
ungenülzten Türnische liegen. Großer Vorteil 
ist wieder das Ablagefach neben der 
Schreibtischfläche und die angeschraubte 
Architektenlampe, die nirgends im Wege steht. 
Erwin Behr, Wendlingen 

Ererbte alte und sinnvoll ausgesuchte neue 
Serienmöbel vereinen sich hier im privaten 
Studio eines Architekten. Die Einbauwand 
wurde geschickt aus Einbauten 

eines alten Hauses neu zusammengestellt. 
Zusammenstellung Architekt Groethuysen, 
München 

Fürs Büro entworfen, aber in seiner wohlaus- 
gewogenen Form auch für einen Arbeitsraum 
zu Hause verwendbar ist dieser Schreibtisch 
aus Metall, mit Holz- oder Kunststoffarbeits- 
platte. Schier unerschöpflich sind Möglichkeiten 
für die Inneneinrichtung der Schubfächer 

und Hängeregistraturen. Pohlschröder & Co., 
Dortmund 


This L-shaped combination makes a good 
group consisting of a desk and a typewriter 
table which are available in various cheerful 
colour hues. Pattern: elka-outside, Leopold 
Knappek, Weilmünster 

This working-area could just as well be placed 
in front of an unused door recess. Again its 
great advantage is the filing compartment 
next to the desk top and the screwed-on 
architect’s lamp which does in no way interfere 
with one’s desk work. Erwin Behr, Wendlingen 
Old inherited pieces and sensibly chosen new 
series furniture are united here in the private 
studio of an architect. The built-in is an 
re-assembly of built-ins from an old house. 
Combination by Groethuysen,architect, Munich 
This metal desk, although designed for office 
use, is also suited for a study at home. Its 
working-top is either of wood or plasties. Its 
possibilities as regards the sub-division of 


drawers or the housing of hanging files nearly 


seem inexhaustible. Pohlschröder & Co., 
Dortmund 


Das Büro zu Hause 
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Internationale Formgebung 
unserer Zeit 


Glas- 
Stapeleien 


mit Glas aus Zwiesel 





Wer schon seine Bücher stapeln muß, 

weil er nicht mehr weiß, wohin mit ihnen, 
wer für Gläser erst recht keinen Platz hat 

und seinen Gästen deshalb alle Getränke nur 
in Gläsern einer einzigen Größe anbieten 
kann, für den gibt es jetzt Rat: 

stapelbare Gläser. 


Wie Teller oder Schüsseln 

passen die Gläser ineinander (Abb. ı). 

Ganz sicher, ohne Wackeln, denn der Fuß 
und ein Teil des Kelches verschwinden 

im unteren Glas — und schon ist Platz für 
den nächsten gläsernen Turm. Dieses 
praktische Glas aus Zwiesel gibt es unter der 
Bezeichnung Garnitur 1022 in dreizehn 
Größen für die verschiedenen Getränke — 
vom Likör bis zum Bier. 


Rund um das Servieren des Kaviars gibt 
es manche Variante im Hinblick auf 

die Gefäße und das Kühlen. Wie man 
mühelos und sauber den Kaviar selbst bei 
Tisch auf Eis legen kann, dazu hat sich 
Heinrich Löffelhardt als Entwerfer etwas 
ebenso Praktisches wie Formschönes 
ausgedacht: Der Kaviar kommt in Glas- 
einsätze, die in das eisgefüllte Stielglas 
hineinhängen (Abb. 2). Die Gläser lassen 
sich ohne Einsatz auch für Getränke 


benutzen. 


Die Dosen zum Stapeln (Abb. 3) lassen 

sich für vielerlei Zwecke verwenden; 

sie eignen sich für Bonbons und Pralinen, 
für Marmeladen und Honig, aber auch 
für Seifenstückchen und Watte. Auch diese 
Dosen hat Heinrich Löffelhardt für 

die Vereinigten Farbenglaswerke AG, 
Zwiesel, entworfen. 


das schöne Heim 
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Franz Luby — Painter and Visionary 
By Joseph P. Hodin 


In a world where everything has become question- 
able it is only given to children, primitives and a 
few wise men to reach out for genuine spiritual 
content and not for one of the many formulas and 
isms. One might count the number of such wise 
men by the fingers of one hand. One of them is 
Franz Luby. He belongs to the category of man- 
nerism which time and again has been emerging 
in European painting. Mannerism is the art of 
problematical men who bring out and represent 
the hidden side of life, the mysterium tremendum 
of existence in a visionary and symbolic manner. 
The mannerist Franz Luby is an interpreter in his 
subjective way. He might even be called a warner 
who in our time rent and menaced by antagonisms 
wants to lend expression to the macabre evidence 
of mankind mangled by hate and fright. He wants 
to spread the knowledge of an eternal harmony, 
a harmony that only temporarily vanishes from 
the vision of man, of a beauty in a tragical sense 
of life (Unamuno), of man who out of his own 
strength cuts his way through chaos (creation of 
the female), of man who is surrounded by the 
mystery of existence and to whom the female is 
an enigma but also a temptation—not only an 
object of sex-and who is not afraid to appear 
human (because he does not want to be merely 
afraid or hating) and whose work is also play 
because creation itself was borm many-facetted 
and asif by play. 

The angels in Luby’s pictures! Since the baroque 
age they have never again been depicted with so 
much fondness. In a time of cold abstractions, of 
banality and cinetic pseudo-art, he had the cour- 
age to make sense and meaning be felt by the 
senses and inner reality through the outward form 
of their apparition. 

Luby had been a post official for many decades 
and he had been close on becoming a red-tape type 
himself. The feminine world has saved him, the 
feminine spirit around him and inside himself. 
Creation, too, is a form of bearing. The female 
beauty is all too perishable. Luby sees it tied to 
the wheel of time without pity propelled forward 
by the elements (the “Wheel of Time”). Once 
again Venus stands at his entrance door but this 
time with her back turned upon it. Above the bell 
there stands his name. Amor tries to move Venus— 
too late (“Venus ante portas”). At last-to cele- 
brate his sixty years—he paints the picture “Be- 
fore Sunset” in which with elegance and ardour 


the monkey is painting the abstract and all too 
well known rhomboid into a landscape with the 
sun setting while with one eye he furtively watches 
the lying beauty and while a wanton Eros is 
blowing up her dress by the sound of his trumpet. 
Luby’s works all have small-size formats. Technical 
monumentality is not his line, he prefers the 
intimate message. In this, though, the personal 
and subjective communication extends farther into 
a general allegorical field and thus he achieves a 
different monumentality, that of spiritual content. 
Painted with resinous oil on wood prepared by 
himself, the artist’s pictures remind of icons and 
delicate enamel painting. His pictures, as small as 
they may be (the largest are about 60:80 cms.) 
have been produced by hard and tedious work. 
Without sketching first Luby draws in sepia direct 
on the canvas and then paints. During this process 
the picture suffers many changes before it goes to 
a collector as the “final” version. (pp. 53 — 57.) 


From Study to Studio 
By Anni Wagner 


A study is first of all understood to be a room 
where desk work is done. The study of the scien- 
tist, the lawyer’s and the merchant’s private office 
are rooms where mental work is done. Paintings 
tell us something of how the studies of former 
times have looked, paintings above all that show 
St. Jerome in his study. They reveal how a quiet 
studying-room for an erudite personality must 
have looked to the mind of the man of the Middle 
Ages. In his famous engraving “St. Jerome in his 
Study” Albrecht Durer has rendered such a study 
with loving detail (fig. 3). Evidently, the artist 
was most concerned with creating a comfortable 
atmosphere, with many cushions distributed on 
chairs and the window sill and with sleeping ani- 
mals. Contrasting with this are the rooms shown 
by Netherlandish painters of the ı7th century. 
The painters of that age, too, have been much 
preoccupied with the rendition of interiors of any 
kind. Fig.ı shows representative fumishing: 
heavy carved pieces of furniture, precious paint- 
ings and a cold stone floor lend such a room a 
noble character but, on the other hand, they make 
it a cool and uncomfortable place to stay in. Or we 
may find a kind of study which undoubtedly 
radiates the learned atmosphere of a learmed man 
as is shown in fig. 2. 

Another age that evidently loved interiors and with 
pleasure dwelt on all their details was the Bieder- 
meier period. What a striking difference there is 
between Kersting’s painting of a learned man 
and that of the Dutch ızth-century painter 
Thomas Wyck. Kersting has transformed the in- 
genious disorder into a distinguished and cared- 
for study where everything has its definite and 
orderly place. The noble serenity of a learned 
existence moving in the sphere of classical art and 
noble humanity characterizes the atmosphere of 
this room. How far from wordly success the pre- 
deliction for a serene spiritual world and pure 
idealism can lead is shown in the Romanticist 
painting by Spitzweg who in “The Poor Poet” has 
perpetuated the drab “study” of a poet which is 
nevertheless gilded by a touch of romantic beauty 
—a picture in which social protest and a fine and 
gentle humour are delicately balanced. 


(pp. 58 — 62.) 


Werner Paul Schmidt 
By Hans Klabebusch 


Werner Paul Schmidt, born in Thuringia in 1888, 
went to Munich to frequent its Academy after a 
relatively short training at the Weimar Academy. 
His first works which were shown at various big 
exhibitions in the then still existing “Glass Palace” 
were vapourous flower still-lives, several portraits 
and landscapes. They did not yet suggest the 
simple and clear forms that were to characterize 
his work from the thirties onwards. At that time 
he was also occupied with graphic commissions 
from several publishers, yet from the very begin- 
ning the painter in him considered these early 
graphic successes as transitory. He found his indi- 
vidual language with the inclusion of figure com- 
positions into his landscapes. Usually, his figures 
are simple peasant-type men either working or 
enjoying a spell of meditative rest; however, they 
are not accessories, they dominate the picture as 
the main subject. The female nude in the open, 
slumbering on the ground, is a typical evidence 
of this. He likes to represent the solid flesh of 
female bodies in their prime. Surrounded by a 
wonderful quiet, quite alone in the world so to 
speak, they own a natural grace. They are statuary 
and never coarse. There also prevails a certain 
melancholy in his pictures, a touch of a poetical 
and melancholic knowledge of the course of this 
world. 

Everyone of his pictures possesses a convincing 
pietorial substance. The colours are attenuated 
though not pale. He starts with an Impressionist 
pictorial vision; the realization, though, of the 
picture bundles the play of light and thus arrives 
at a simplification which leaves behind the basic 
Impressionist principle to dissolve, for instance, 
the gray of a wall or the vapour of a landscape 
into a changing colouration. Nevertheless, every- 
thing is penetrated by the impulse and experience 
of colour and thus for many years paintines by 
Werner Paul Schmidt were resting poles in the 
midst of the many experiments of every big ex- 
hibition at Munich’s Haus der Kunst. Regularly, 
Werner Paul Schmidt was invited to the big inter- 
national exhibitions of the Camegie Institute at 
Pittsburgh as a representative of European paint- 
ing. In 1930, the City of Nuremberg awarded him 
the Duerer Prize and in 1963, Munich honoured 
him with the Prize of the City, the so-called “See- 
rosen Award”. (pp. 63 — 65.) 


Alastair 
By Anton Sailer 


In the golden years prior to 1914 Europe lay at his 
feet, a Europe that appreciated the overbred cul- 
ture of aestheticism, cultivated the egocentric and 
admired the refinement of virtuosity. 

Like a star the young Baron Hans Henning von 
Voigt-Alastair, a German aristocrat with an ad- 
mixture of Scotch blood, had risen on the firma- 
ment of art. A few people only knew of his full 
name but everybody spoke of Alastair. He had 
first stepped into the limelight with an album 
that the “Narcissus Press” in Paris had published. 
The name Alastair suggested England and thus 
he was an English drawing artist and as such he 
appeared in every art magazine and every diction- 
ary on art. Moreover, he became world-known 


thanks to London publishers who overwhelmed 
him with their commissions for illustrations. Fem- 
ine and perverted, over-stimulated and lascivious 
in his imagination his drawing was nevertheless 
of a linear preciseness and precision. (Like Aubrey 
Beardslay he loved the ornament and its Japanese 
interpretation, and even though he belonged 
somehow to Japonism it was at once acknowledged 
that he had to give something truly original and 
new.) As kindred spirits who inspired him one 
must name Constantin Somoff and Leon Bakst. 
They shared Alastair’s predeliction for costumes. 
In any case he belongs to the Modern Style (art 
nouveau). His graphic expression is the red-black 
of that epoch. He succeeded in making it his own 
in a perfect manner in his illustrations for Wede- 
kind’s “Box of Pandora” and “Spirit of the Earth” 
which were produced in 1913 and which in 1920 
were published in a bibliophile edition of 500 
numbered copies by Georg Müller, Munich. In 
there emerge the wicked Alastair figures: Women, 
depravity in their eyes and vice written all over 
their face, in company of male loafers of a morbid 
aristocracy. 

Alastair illustrated more than 60 books, he was at 
home in Paris, London, New York, Zurich, Munich 
and Vienna; he was the friend of literati and 
scandalous women like Isadora Duncan, and 
everywhere he was the admired centre of that 
international set idly playing along through life. 
It is the general belief that he died decades ago 
but he is still alive. The now 82 years old artist 
is living in a guest-house in Munich’s Schwabing: 
a man really awake at night only, fragile, sensitive 
and a charming conversationalist with a fasci- 
nating memory. Visitors will find an enormous 
quantity of sheets all produced recently. They 
represent infinitely delicate plays of the pen, 
drawn with coloured ink. This is the Alastair of 
to-day. He has lost nothing of the eros of his 
imagination and the stupefying sureness of his 
drawing. But his imageries have risen to a surre- 
alist level. (pp: 66— 67.) 


Gustave Courbet in Munich 
By Anton Sailer 


A hundred years ago when the first International 
Art exhibition was on view in Munich the whole 
town was excited because of Gustave Courbet’s 
paintings. Instead of classical subjects he painted 
scenes from everyday life and this in “glaring” 
colours at that. Never before had one.seen the like 
of them. The “Stone-Breakers” in particular gave 
cause to general agitation. Its depicting startled 
and horrified many viewers yet the young were 
enthusiastic and declared Courbet a genius. He 
had come to Munich in person and he was cele- 
brated impetuously wherever he showed himself. 
One day he organized a sort of show painting for 
Munich’s artists in a side-room of the Hofbräu- 
haus. He applied paint of luminous colour hues to 
the canvas—and at once the viewers’ opinion was 
split. There were many onlookers who were of the 
firm opinion that the beautiful and traditional 
brown “gallery” colour tone was indispensable to 
a good painting. The young generation, on the 
other hand, cried their bravo. The ensuing discus- 
sion grew louder and wilder and failed to be 
decided at fisticuffs. Meanwhile Courbet continu- 
ed to paint with additional verve, and he deeply 


enjoyed that once again he was the centre of 
attention. After that demonstration Courbet illus- 
trated to a smaller cercle of artists at the house of 
the painter Wilhelm von Kaulbach once more 
what he understood by painting. Kaulbach who 
was all in favour of the new realistic conception 
of art received the Frenchman with open arms 
and, quite naturally, the only topic of their con- 
versation was Courbet’s manner of painting. “If 
I had a model”, suddenly exclaimed the thus cele- 
brated artist, “then I should be able to demon- 
strate exactly how I work!” 

A model! Kaulbach had hardly heard the excla- 
mation when he was already at the door and, 
with a thunderous voice, called: “Resi!!” Resi was 
his maid and when she emerged with a question- 
ing look Kaulbach merely nodded and said: “Un- 
dress, Resi!”’ The good Resi, a pretty girl with a 
perfect figure was long accustomed to such services 
and did not demur. With an inviting gesture 
Courbet had the naked beauty lie down on a big 
ottoman—-and at once he began working. Resi 
had somewhat lazily turned to the wall and this 
accidental posture pleased the Frenchman par- 
ticularly. With a few bold strokes he fixed the 
drawing; the astonished spectators saw a masterly 
sketch materialize within three hours. The big 
studio was filled with the soft light of dusk in 
which Resi’s back shone. Courbet gave shouts of 
delight and he followed the girl’s wonderful hip 
line in the air with his brush several times before 
he finally fixed its curve and the enamel-like 
lustre of her skin on to the canvas with a fasci- 
nating verve. Suddenly, a small dog jumped on to 
the ottoman and snuggled down comfortably. A 
questioning look of his owner—but Courbet just 
smiled and put the little dog into the picture, too. 
Later, Courbet exhibited this picture in Paris 
under the title “Venus in Munich”. It provoked 
enormous excitement. Unfortunately, it has dis- 
appeared in the course of time and is long since 


lost. (p. 68.) 


Winand Victor — Traces, Finds and Structures 
By Kurt Fassmann 


Winand Victor has been called a Romantic of 
Matter and a Space Dreamer who, caught and 
captivated by the resistance of pictorial spaces, 
transforms his visions into parables of forms. It is 
an open question whether one should evoke such 
metaphors or not. The worst that can happen to 
attempts of that kind is the surrender to a mysti- 
cism that renders superfluous and boring the chal- 
lenge to seek genuine experience and the under- 
standing of new kinds of vision. 

The fifty years old Winand Victor, a Dutchman 
living at Reutlingen, is one of the many experi- 
menters who are not willing to be satisfied with 
traditional techniques and possibilities of expres- 
sion. His pictorial method trying to obtain a 
relievo-like pictorial substance makes use of the 
most variegated means. They range from a carved, 
i.e. plastically treated ground to collages, from 
a pastose treatment and the free running of paint 
to the use of stamping moulds so that finally a 
pictorial skin emerges which shows multiple 
mouldings, heights and depths, elevations and 
depressions. Victor’s painting comes very close to a 
monochrome treatment; he tones on colour and 
sparingly places a few contrasting accents. 


Another characteristic of Victor’s pictorial world is 
the fact that it cannot be unequivocal. It opens a 
wealth of optical relations and structure images 
which no iconography has yet decoded and 
ordered. As to titles Victor has given up in many 
cases. “Traces and Finds” is called one of his 
graphic albums recently produced, and for which 
Kurt Leonhard has written interpreting captions. 
In all those instances, too, the technical experi- 
ment is very much in evidence. Etchings prepared 
like material and relievo prints are enhanced to 
give a semi-plastic effect. With optical imagina- 
tion as a pre-requisite all this may be experienced 
without asking for a purpose, without posing ques- 
tions and asking for explanations. Perhaps, ques- 
tions might already bar the way to grasping paint- 
ings of their kind. Whatever is said to-day under 
various signs—last not least with a new confidence 
in Realism—-against such variants of abstraction: 
the painters and graphic artists that open up the 
experience of those structural worlds are dis- 
coverers and reformers. They test new formal 
conditions and sensations as they have been devel- 
oped before in the long history of representational 
art. Those reformers can claim something of the 
designing cosmologist and they appear akin to the 
nature philosopher of the atomic age. 

(pp. 6972.) 


The fantastic Art of Bernard Schultze 
By Wolfgang Saure 


The German painter Bernard Schultze is of the 
generation born in 1915 during the First World 
War. In the Second he was at the front. His artis- 
tic reflexions about the beauty and fragility of 
existence may have been caused by that experi- 
ence. His work prior to 1945 which has been de- 
stroyed by bombs is coined by the knowledge of 
horror. Schultze’s creative work is many-sided and 
logical, two qualities that usually exclude each 
other in avantgardist art. It springs from the need 
of his mind. The more Schultze pushes the devel- 
opment of his themes into realms where he hopes 
to find his inner life the more logically the form 
adapts itself to the process. The result is a certain 
classic quality. His art constitutes the attempt at 
finding an expression for the unknown in himself, 
for the unfathomable and for what-contrary to 
reason—he longs for. Therefore, his art belongs 
to the labyrinthine dialectics of the fantastic. The 
fantastic element is already evident in his Surre- 
alist paintings of the forties. 

In “Puzzle Mountain” (1948) geometrical forms 
are coupled with molluscs. Snails are heaped one 
upon the other to shape a capricorn. The shells 
are almost bursting so that they take on volume 
and adopt a plastic quality. The graphical line 
loaded with electricity lashes out like an emotion- 
al flame, anticipating later images. The psycho- 
grammatical sign has condensed around 1952 and 
produced a completely new style. Inspired by 
Pollock, Schultze arrived at a nervous tachism. 
Only with the delicate Tabuskri collage did 
Schultze arrive at a more pleasant expression. 
Moss-like, the vegetable quality of the cosmos 
shimmers through transparent veining. A serene 
mood conveys spiritual brightness to this particu- 
lar painting. 

Now, in his sixties, Schultze is constructing odd 
forms with netting-wire and rags soaked in polye- 
ster. Thus, volumes coated with crusty paint arise 


within space that are independent of frames. Red 
prevails as the colour of blood and flesh and a 
light violet colour renders the toning of the vis- 
cera. Thus, the mural piece of sculpture “Magic 
Migof” of 1961 is produced, a carnivorous plant- 
spider of morbid erotic suggestions. 

Grohmann defined it as a configuration of growth 
through which the artist answers the call of na- 
ture. From the murals the artist has later devel- 
oped works of sculpture that stand isolated for 
walking round them. Stability has thus been gain- 
ed and, subsequently, his work can now be cast in 
bronze. Schultze has overcome the morbid element 
in his tachism in 1965 with the “Mannequin Mi- 
gofs”, structures composed of dummies, periwigs 
and boring masks. The artist composes and com- 
bines those mannequins and groups them so as to 
form stage scenes of a highly individual theatrum 
mundi. One of these combinations is to be found 
in the collection of the Deutsche Gesellschaft in 
Berlin and is called “Big Migof Labyrinth” (1966). 
It contains oil paintings, combination reliefs and 
tongue collages. In their narcissism and emptiness 
those fantastic environments reveal a criticism of 
a society that allows them to happen. 


(pp. 73 — 76.) 


Etienne Hajdu 
Works of Sculpture of a timeless present 


By Wolfgang Saure 


Hajdu was born in 1907 as the son of Hungarian 
parents in Roumania where he worked very early 
as a stonemason before he came to Paris in 1927. 
Marble is a classic and timeless material. The 
forms that Hajdu communicates to the marble 
render a state of floating of a monumental archa- 
ism—and in this we might perhaps find the sug- 
gestion of kinship with his compatriot Brancusi— 
and of a typifying humanization. Thus, hybrids 
are born of amphoras and female bodies, of totem 
heads and war axes. Hajdu loosens the strength 
and density of the material through the laws of 
his imagination. The character of the material 
and the artist’s vision amalgamate in an idea that 
cannot be reduced further and which has been 
born by a unique spiritual reality. In order to 
eliminate the innate monumental tendency of 
marble Hajdu’s works of sculpture are reduced to 
a disk-like narrowness. They open up when, with 
a corresponding light, they are viewed sideways, 
in profile and as a silhouette. In many cases they 
are perforated. In sun light the surface of the 
marble adopts the brightness of human skin and 
it seems to open and widen. Thus, he produces 
volume, volume that renders evident a wing, a 
bird, asymbol of air and speed. 

In his metal work the substracting sculptural 
forms are open to the suggestion of representa- 
tional values. Hajdu also attains typification by 
means of caricaturing details. On the other hand, 
in “Founette” (fig.3) of 1965 the smooth and 
polished aspect of aluminium responds to the 
stilted and stalked character of the abstract plant 
which at the same time represents a hatched 
three-dimensional script. The spleenish-nervous 
zigzag line establishes a measured balance with 
the more massive lateral spike. Much sharp wit 
and sarcasm is contained in this particular work. 
The graphicly accentuated liana and snake-like 
forms, occasionally hit by a seismographic trem- 
bling, have since 1949 been transposed on to flat 


metal pictures. Microscopic and telescopic per- 
spectives are included in these bas-reliefs. Hajdu 
artisticly opens the world of the atom, of magnetic 
fields and stellar movements. (pp. 77 — 80.) 


18th-Century Venetian Hand-drawings 
By Josef Giesen 


In the first half of the ı8th century Italian paint- 
ing and graphic art experienced once again a 
period of great flowering in Venice. Two masters 
in particular lend Venetian drawing its individual 
features: They are Giambattista Piazetta, born in 
1682, and Giovanni Battista Tiepolo, by fourteen 
years younger than Piazetta. 

Piazetta was apprenticed with his father, a wood- 
carving artist and sculptor of marble, until he was 
twenty years old. From this apprenticeship he 
took with him a sure sense of form. Based upon 
this sense acquired at his father’s workshop, the 
inspirations fell on to fertile ground that his 
teachers Molinari and Crespi gave him with re- 
gard to painting. Piazetta preferred supple and 
compliant materials such as charcoal, crayon and 
redchalk. He usedthem to work velvety-like densely 
covered squares which got lighter with hatchings 
and faded out with a few soft strokes of a granular 
vapourousness. With an extraordinary sensitivity 
the weave of soft strokes followed every elevation 
and depression in the shade on a face, for instance, 
and thus rendered interesting the dark parts, too. 
Often, half-figures, occasionally with a genre-like 
touch, portraits and studies of nudes figured as 
finished works. Their author had created them for 
the purpose of selling. The “Lute-Player” (fig. ı) 
and the “Head of a young Girl” (fig.4) have 
probably been made to be sold while the two other 
figure studies (figs. 2 and 3) might well have serv- 
ed as preliminary studies for engravings and 
paintings. 

The many drawings by Tiepolo, on the other hand, 
ingeniously preserve their character of a prelimi- 
nary study. They are quickly drawn sketches of 
pictorial inventions. After an early apprenticeship 
with Lazzarini, Tiepolo worked as a free artist and 
orientated himself to Piazetta until c. 1720. His 
drawings though, are bolder, more suggestive and 
more vapourous. 

This fundamental feature of a quick and sure writ- 
ing has been preserved in the washed ink and 
sepia drawings of his mature years (figs. 5, 6, 7 
and 8). All these sheets are picturesque as regards 
the chiaroscuro effect. What Piacetta achieved 
with light in the pungent spots of his sheets, 
Tiepolo achieved by means of dark strokes of his 
pen and small dots of ink which he distributed 
most sparingly with a very sure hand. 

Piazetta formulated his picturesque drawings out 
of the chiaroscuro with properly modelled spaces. 
Tiepolo, on the other hand, is more obliged to and 
engaged with the line whose possibilities he 
utilized with the genius of his handwriting im- 
bedding it into and tying it to the squares and 
planes. (pp. 81— 88.) 


Le Corbusier and his ‘“Glass House” 
By Lucien Herve 


When viewing modern pieces of architecture and 
upon subsequently inquiring after the origin of 
such buildings we experience as contemporary, we 
shall always be much surprised at the answers 


which lead us to the roots of those ideas. It is 
astonishing to note how far the great architects 
have been preceding their proper time, usually by 
a full generation. 

An instance of this has given Le Corbusier (1887 
to 1965) with the house he built in Paris in 1933. 
He built it at the Porte Molitor opposite the Jean 
Bouin Stadium. It is a tenement house between 
other houses showing the typical Paris architec- 
ture of the fin de siecle. Nevertheless he built it 
also for himself. Not only that until the end of his 
life he had an apartment there on the top floor: 
this glass house was also to represent the realiza- 
tion of his ideas. The construction of the house 
coincided with the 4th congress of CIAM (Con- 
gres Internationaux d’Architecture Moderne), one 
of the greatest congregations of progressively 
planning architects. Instead of windows this 
“maison de verre” had walls of glass reaching 
from floor to ceiling in every storey. The tenants 
and occupants of this house had, of course, to 
adapt themselves to this new kind of building 
and become accustomed to it. 

As was his way Le Corbusier wanted to make 
his own experience with the new style of build- 
ing he had invented. His flat though was totally 
different from the others in that its interior 
reflected the original fumishing style ofitsowner. 
When tuming left from a small corridor and 
passing through a revolving-door one enters the 
main living-room; upon tuming to the right one 
reaches the studio. The living-room as well as the 
studio taper out into a curve. A beautiful staircase 
leads from the entrance to a sort of “parlour” and 
up to the roof. The furnishing and decoration has 
been arranged after Le Corbusier’s own ideas. He 
chose several pieces of furniture that he had de- 
signed himself in ı929, among them a few 
“modest” chairs. The fumishing was apt to give 
a perfect setting to paintings by Picasso, Braque, 
Juan Gris, Leger, works of sculpture by Laurens 
and Lipchitz as well as to some products of 
popular art. Samples of embroidery done in vivid 
colours by Mme Le Corbusier stood out against a 
background of shrubs and flowers growing abun- 
dantly on the terrace. (pp. 8992.) 


Carpets from the Orient 


(as seen at the Vereinigte Werkstätten für Kunst 
im Handwerk, Munich) 


As widely spread as oriental carpets are as varied 
is what is being said and occasionally being writ- 
ten about them by qualified and unqualified 
people so that often truth and fiction cannot be 
clearly discerned. Independent of the appearance 
of oriental mass-produced carpets—thanks to which 
a broader consumer’s stratum can afford to buy 
them —the oriental carpet as it has originally been 
understood remains an exclusive object and there- 
fore still serves the friends of a distinguished 
living-culture, collectors of unique or at least rare 
and choice pieces. Furthermore, an oriental carpet 
remains an object of value suitable for investment. 
If connoisseurs and collectors in particular appre- 
ciate the genuine oriental carpet the more the 
older it is this attitude is not so very important 
with a view to the decoration of interiors. Its 
quality is the decisive factor, a demand which 
mass-produced items never answer and new sam- 
ples only when chosen by a connoisseur and there- 


fore are unusual in the literal sense of the term. 
A striet selection is one of the first conditions. 
Therefore, not only rare antique and choice old 
samples but also new but unusual pieces must be 
really hunted. This requires professional knowl- 
edge, knowledge of the market, experience and 
taste. Good furnishing-houses have specialists 
such as the Vereinigte Werkstätten für Kunst im 
Handwerk, Munich, for instance, where we have 
seen the carpets shown in our present number. 
Such rugs and carpets are works of art and not 
mere floor coverings. (pp. 93 — 96.) 


To Know How and Where! 
or 
The Office at Home 


By Johanna Schmidt-Grohe 


Just as a small child should from the very begin- 
ning have its own playing-area each member of a 
family should have her or his own working-area: 
the pupil for his or her home work, the house-wife 
for her book-keeping, the master of the house to 
prepare his tax report, and for important family 
documents. For all those tasks a rationalized sys- 
tem of order is indispensable. It is the more neces- 
sary for those who exercise their profession at 
home. 

Almost any office desk is to-day equipped with an 
inset for hanging files, and almost any built-in 
programme offers the same possibilities. Before 
starting to equip a working-area at home one 
should know the answer to several questions, viz. 
how one is going to keep one’s working-space in 
order, how one can clean up one’s desk in a 
minute from a work just begun without getting 
into disorder the material one has carefully pre- 
pared to work on. For this, hanging files constitute 
a valuable help. The pockets of the hanging 
records take loose sheets as well. 

“Action office” is called the office fumiture pro- 
gramme which is as elegant as it is precious and 
which the famous American designer George 
Nelson has designed for the Hermann Miller 
Collection. It is designed so as to force its user to 
move during work. A standing-desk also forms 
part of this programme. Since recently standing- 
desks are available in simple executions too. When 
provided with a plastic lacquer finish in a brilliant 
colour they will not interfere with the general 
conception of a modern living-room. On the con- 
trary. They even own a peculiar charm of old. It 
is a matter of course that desk chairs have to take 
care of a good working posture. One must in any 
case refrain from taking to a soft upholstery which 
leads one to sink deeper and deeper into it with 
prolonged sedatory work. 

Actually, the desk may be the cheapest piece of 
furniture-a simple table with its height just 
right and very stable, or just a writing-top or a 
writing-leaf attached under the window sill or 
between two standing cupboards. Drawers that 
take the whole depth of a desk should in any case 
be subdivided. If they have no subdivision all 
things that glide to the rear will practically be 
lost to our attention. Another important feature 
is correct lighting. The “architect’s lamp” is the 
most versatile of all lighting fixtures. It is screwed 
either to the working-top or to a shelf near at 
hand, and it is fully adjustable to any position 
desired. A floor lamp adjustable to many positions 
satisfies our needs fairly well, t00. (pp. 97 — 103.) 





In Köln bei Lempertz: 
Erlöse von erstaunlicher Höhe 


Bei der 500. Lempertz-Auktion in Köln, die vom 
29. November bis zum 6. Dezember 1968 währte, 
wurden etwa 4200 Objekte aus allen Bereichen 
der bildenden Künste angeboten. Für die Ver- 
hältnisse in der Bundesrepublik war das Ergebnis 
geradezu phänomenal. Das Angebot war in eini- 
gen Bereichen von außerordentlichem Rang, so 
daß man von vornherein mit hohen Ergebnissen 
rechnen konnte. Hinzu kam die unsichere Wäh- 
rungslage, die zur Flucht in Sachwerte verlockt. 
Seit je ist die Stärke des Hauses Lempertz mittel- 
alterliche Kunst; auch diesmal lag hier das Haupt- 
gewicht des Angebotes. Die hierbei erzielten Er- 
löse wurden auf deutschen Auktionen bislang 
noch nie erreicht. Den höchsten Preis erbrachte 
mit 600000 DM ein Triptychon eines westfäli- 
schen Anonymus, um 1410 tätig, ein auch der 
Forschung unbekanntes Werk aus dem Besitz des 
verstorbenen Kölner Verlegers Neven DuMont. 
Das großformatige Werk zeigt in der Mitteltafel 
die Kreuzigung und auf den Flügeln vier Szenen 
aus der Leidensgeschichte des Herm. Die hohe 
Qualität rechtfertigt den Preis. Käufer ist der 
Landschaftsverband Westfalen, der das Bild dem 
Münsteraner Landesmuseum zugedacht hat. Fi- 
nanziell hat er sich beim Ankauf wohl ein wenig 
übernommen, denn Mäzene werden gesucht, die 
einen Teil der Kaufsumme zuschießen. Immerhin 
kommen zu der Ersteigerungssumme noch 15 Pro- 
zent Auktionsgebühren. 

Kein Glück hatte das Kölner Schnütgen-Museum, 
das sich um eine Kölner Madonna, ein Meister- 


werk der Gotik, bewarb. Man darf behaupten, 
daß die ungewöhnlich schöne Skulptur allein in 
den Räumen dieses Museums den ihr angemesse- 
nen Platz gefunden hätte. Die Skulptur wurde 
im übrigen zweimal hintereinander versteigert. 
Zunächst ersteigerte sie für 320000 DM eine 
Dame, der aber plötzlich Bedenken kamen, die 
Skulptur zu diesem Preis abzunehmen. Voller 
Hoffnung, daß die Madonna doch noch ihren Weg 
ins Schnütgen-Museum fände, setzte Herr Han- 
stein die Skulptur nochmals zur Versteigerung 
aus. Diesmal ging sie für 300 000 DM in eine Köl- 
ner Privatsammlung. Die erste Käuferin verließ 
erleichtert den Saal; Direktor Schnitzler vom 
Schnütgen-Museum war in seiner Hoffnung ge- 
trogen. In einer schönen Geste klopften ihm seine 
Freunde beruhigend auf die Schultern. Vielleicht 
läßt der jetzige Besitzer noch mit sich reden. 

Ansonsten brachte der Verlauf der Auktion noch 
manches andere spektakuläre Ergebnis. Händler, 
Museumsdirektoren, Hochadel und Geldpromi- 
nenz drängten sich, um zu kaufen oder den Ver- 
kauf ihrer Stücke zu beobachten. So gab man 
275000 DM für eine Madonna des Jan Gossaert, 
165 000 DM für einen Karmelitermönch des italie- 
nischen Malers Ludovico Brea, 155000 DM für 
die »Madonna mit den Erdbeeren« des Lucas 
Cranach, 140000 DM für ein Triptychon des 
Meisters von Delft, 100000 DM für die Heilige 
Sippe des Meisters von Hoogstraeten, 105000 DM 
für ein großes Triptychon eines Malers aus der 
Umgebung Cranachs. Ein schier atemberauben- 
des Bietgefecht setzte ein, als ein äußerlich un- 
scheinbares Stilleben aufgerufen wurde, das dem 
Utrechter Jan Baers zugeschrieben war. Das auf 


1000 DM taxierte Bild kletterte bis auf 110000 DM 
unter ungeheurer Spannung der Anwesenden. 
Stilleben 
Maler wurden zu glänzenden Preisen abgesetzt. 


Auch alle anderen niederländischer 
Auch deutsche Museen boten wieder eifrig mit, so 
kam eine Skulptur, Matthäus Evangelist, aus dem 
Umkreis des Nikolaus Gerhart von Leyen für 
55 000 DM in die Karlsruher Sammlungen. 
Zu durchaus festen Preisen wurde auch das große 
Angebot an Antiquitäten, Möbeln und Objekten 
außereuropäischer Kunst abgesezt. Zum Teil recht 
kläglich war die Auswahl an Objekten der Kunst 
unseres Jahrhunderts. Hier gab es manche Re- 
prise früherer Auktionen und viel Zweit- und 
Drittrangiges. Erwähnenswert ist hier nur die 
Gruppe an Graphiken Munchs und vor allem die 
Rohrfederzeichnung van Goghs, vermutlich eine 
Studie zu dem Bild »Der Irrenhausgarten von 
St. Remy« im Essener Folkwang-Museum. Für 
160 000 DM ersteigerte das Blatt die Zürcher Fa- 
milie Feilchenfeldt; der Taxwert lag bei 60 000 DM. 
Hans-Joachim Mitschke 


Empire- Damenporträt 
stieg von 6000 auf 32000 DM 


In der 116. Auktion des Hauses Weinmüller in 


München erwarb das Germanische National- 


museum, Nürnberg, zum Zuschlagpreis von 
32000 DM einen Satz von fünf sechsseitigen mit- 
telalterlichen Bechern aus Böhmen (Kuttenberg, 
14. Jahrhundert), die erst in jüngster Zeit aus der 
CSSR herausgebracht worden waren. Ebenfalls 
532000 DM erzielte ein nicht ganz gut erhaltenes 


Damenbildnis der Malerin Marie Louise Vigee- 

















Wertvolle Bücher 
und Graphik des 15. bis 20. Jahrhunderts 
Bayern und München in Wort und Bild 


R. WÖLFLE, 8 München 13 


Amalienstraße 65, Telefon 28 36 26 


Alte Gobelins | Orient-Teppiche 
des 15. bis 18. Jahrh. des 17. bis 20. Jahrh. 


A.& L..BODENHEIM 
1 Berlin 30, Budapester Str. 40-44 
(an der Gedächtniskirche), Tel. 131691 
4 Düsseldorf, Prinz-Georg-Str. 15, Tel. 492126 
Gobelinausstellung 
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GRAPHIK 
HANDZEICHNUNGEN 


Seit 1826 bei 
C.G. BOERNER : DÜSSELDORF 


Kasernenstr. 13 (reich illustrierte Lagerlisten) 








Antike Kunst des indisch-chinesischen 
Kulturkreises 


Asiatica Georg L. Hartl 


8 München 27 
Trogerstraße 25 — beim Friedensengel 
Telefon: 451078 














Kunst- und Gewerbeausstellung, 
Beleuchtungen, Fragmente, Rahmen 
Holzbildhauer Ivo Ivekid, 8 München 2, Viktualien- 
markt 6, und Jugoslawien: Zagreb, Krajiska 54 
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Die neue rahmenlose Wechselfassung 
für Kunstblätter, Zeichnungen, Aquarelle, Holzschnitte, Radierungen, 
Drucke aus Kunstkalendern, Posters, Fotos usw. 

Standardformate bis 60x80 cm. Sonderformate kurzfristig lieferbar. 


Illustrierter Prospekt und Lieferantennachweis durch 


SIMA-BILDGLAS GmbH, Abt. O - 2 Hamburg 50, Donnerstraße 7 
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Lebrun (1755 — 1842), das mit nur 6000 DM auf- 
Der Kunsthändler 
Oskar Scheidwimmer bot in New Yorker Auftrag 


gerufen wurde. Münchner 
bis knapp über 30 000 DM, doch den Zuschlag er- 
hielt der Beauftragte eines offenbar schwäbischen 
Händlers. Von 15000 auf 21000 DM stieg eine 
Madonna mit Kind von einem deutschen Maler 
aus dem Kreis des älteren Holbein (gegen Gebote 
des Wiener Kunsthändlers Hofstätter an eine Auf- 
tragsnummer). 

Das bei Ortwin Rave aufgeführte Bild Karl Ble- 
chens »Das Kloster S. Scholastika bei 
ging für 50000 DM (Taxe 48000) in süddeut- 
Frühwerk 


Subiaco« 
schen Privatbesitz, während die als 
Blechens versuchsweise zur Taxe von 2000 DM an- 
gebotene, wenig gut erhaltene »Bewaldete Berg- 
landschaft« bei 3000 DM nicht im Sinne des Ma- 
lernamens honoriert werden konnte. Für das 
Spitzwegsche Bild eines betenden Mönchs am 
Boden einer Felsenhöhle, das im März beim Auf- 
ruf von 20000 DM zurückgegangen war und da- 
mals nach der Auktion ein Gebot über 18000 DM 
erhielt, wurde bei einer Schätzung von 25000 
(10 000 unter der Schätzung vom März) von Wein- 


müller-Inhaber Rudolf Neumeister jetzt bei 
30000 DM — als Empfänger eine Auftragsnum- 


mer — notiert, so daß mit einer Wiederholung des 
Angebots am selben Platz einstweilen wohl nicht 
zu rechnen ist. 

Sehr begehrt waren zwei der typischen Quer- 


formate mit Kühen, die am seichten Seeufer 
stehen, von Friedrich Voltz: Sie erreichten 24.000 
und 20000 DM (Taxen je 15.000). In Privatbesitz 
ging eine Moorlandschaft mit Kühen von Josef 
Wenglein für 16500 DM; ein Bild »Fischer am 
11000 DM 


(7000). In der angehängten Abteilung »Moderne 


Chiemsee« von Wopfner erzielte 


Kunst« erreichte Kirchners mit Kohle überzeichne- 
tes Aquarell »Drei Bauern« 12500 DM (Zuschlag 
an L.G. Buchheim), ein um 1940 entstandenes 
Stilleben Oskar Molls 9000 DM. Von den beiden 
frühen Federzeichnungen Paul Klees aus dem 
Nachlaß des Münchner Malers Bill Nagel ging 
»Region der Hemmungen« für 4700 DM an den 
Filmregisseur Peter Schamoni und »Tiermord« 
für 6500 DM an einen älteren Sammler. 


rin Uhde für 10000 DM 
bei Hugo Ruef 


In der gleichzeitig stattfindenden Auktion im 
Hause Hugo Ruef, München, stiegen eine herbst- 
liche Dorflandschaft Uhdes auf 10000 DM, ein 
Gewittersturm-Bild Wopfners (Boot am Seeufer) 
auf 6000 DM, eine Gebirgslandschaft Moralts auf 
4600 DM, ein Fächerblatt Defreggers auf 4000 
und zwei große Bildnisse des jungen russischen 
Zaren Paul I. und der Maria Fedorowna (vermut- 
lich von Johann Baptist Lampi) auf 8000 DM. 


20.Jahrhundert bei Karl u. Faber 
sehr gefragt 


Die 115. Auktion bei Karl u. Faber am Münchner 
Karolinenplatz begann eindrucksvoll mit einer 
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qualitätvollen Folge von Dürer-Graphik. Den 


Höchstpreis erzielte hier ein sehr gutes Exemplar 
des Kupferstichs »Ritter, Tod und Teufel«, das für 
34000 DM in Münchner Privatbesitz ging. 11 000 
DM erreichte der Porträtstich »Philipp Melanch- 
thon« (Edelmann, Nürnberg), 8200 DM »Die 
Jungfrau mit der Birne« (Boerner, Düsseldorf) 
und 7200 DM »Die Hexe, nach links reitend« 
Privatbesitz). Das höchstbezahlte 
Rembrandt-Blatt dieser Auktion, die Radierung 


(Augsburger 


»La petite Tombe«, ging für 30000 DM an Wal- 
lach (New York); die Kennedy-Galleries (New 
York) übernahmen die Radierungen »Rembrandt 
und seine Frau Saskia« für 7200 und »Der Tod 
der Maria« für 4000 DM. 
Über Münchner Handel nach Amerika geht eine 
Sepia-Federzeichnung von Delacroix, » Löwe frißt 
einen erlegten Hasen«, für 15 000 DM (Aufruf bei 
7500), während eine Kreidezeichnung Pissarros 
(Landschaft mit Haus) für 21000 DM für den 
Londoner Handel ersteigert wurde. Die Züricher 
Galerie Nathan zahlte 16500 DM für ein Land- 
schaftsaquarell mit den Ruinen des alten Athen 
von Carl Rottmann; für einen fränkischen Samm- 
ler nahm der Nürnberger Antiquar Kistner (Edel- 
mann) das Aquarell einer Hirschjagd Wilhelm von 
Kobells für 20000 DM (Taxe 14.000). 41000 DM 
bewilligte ein unterfränkischer Sammler für das 
Spitzweg-Bild »Lustiger Mönch mit Angel« (bei 
Roennefahrt Nr. 1127), das aus amerikanischem 
Privatbesitz kam. Der Zuschlag von Blechens ita- 
lienischer Phantasielandschaft scheiterte beim 
Aufruf von 65 000 DM am zu hohen Limit. 
Die Sensation beim Durchgang des 20. Jahrhun- 
derts war Beckmanns bekannte Radierung »Große 
Brücke«, die von 4000 auf 13000 DM gesteigert 
wurde. Gegen Konkurrenz zweier amerikanischer 
Händler (Frumkin und Deitsch) erhielt den Zu- 
schlag ein Münchner Sammler. Ein Exemplar mit 
einigen dünnen Stellen im Papier hatte im Mai 
1968 bei Ketterer in München 3900 DM erzielt. 
Auf 20000 DM stieg Feiningers aquarellierte 
Federzeichnung »Sardinenfischer II« (Kennedy), 
von 32000 auf 58000 Paul Klees Aquarell »Kar- 
neval im Schnee« (1925) aus dem Nachlaß des 
Berliner Malers Friedrich Harnisch (an Peter 
Deitsch, New York). Das aus den USA herüber- 
geholte Klee-Aquarell »Accente« (1929) erzielte 
41000 DM (Otto Stangl, München). Eine figür- 
liche Kreidezeichnung Kirchners (1904) stieg von 
4800 auf 8200 DM (an Frumkin, Chicago), eine 
aquarellierte Zeichnung Kirchners, »Fabrikgelän- 
de bei Dresden«, von 1400 auf 5000 DM (L.G. 
Buchheim), das Kirchner-Farblitho »Der Mörder« 
von 2000 auf 9000 DM (Pels-Leusden, Berlin). 
Reinhard Müller-Mehlis 


Kunsthaus Arnold 
im neuen Haus in 
Frankfurt 


Fünf Tage vor der ersten großen Kunstauktion des 
Auktionshauses Karlheinz Arnold fand die fest- 





liche Einweihung der neuen Auktionssäle in der 





Bleichstraße 42 statt. Dr. Helmut Wiederbrüg 
sprach über »Sammeln und Versteigern«, und aus 
den Plaudereien von Alfons Peters zur Hauschro- 
nik konnte man entnehmen, daß das vom ver- 
storbenen Vater gegründete Auktionshaus Arnold 
das älteste der jetzt fünf Kunstauktionshäuser in 
Frankfurt ist. 

Das Angebot der ersten Kunstauktion war für 
einen Tag wohl zu umfangreich. Von früh 9 Uhr 
bis abends ı9 Uhr — das übersteigt schließlich 
doch die Kräfte auch des engagierten Sammlers 
und Kunsthändlers. Eine Kunstauktion muß nicht 
unbedingt zu einer Strapaze werden. So trat das 
ein, was zu erwarten war: Am Vormittag und bis 
in die Nachmittagsstunden lief alles gut und flott; 
dann machte sich in den späten Nachmittagsstun- 
den eine lähmende Müdigkeit bemerkbar, die 
Gebote kamen schleppender, und manches gute 
Möbelstück und mancher Teppich mußte zurück- 
genommen werden, weil einfach das Interesse er- 
lahmt war. 

Gemälde und Graphik wurden zu 90 Prozent ver- 
kauft. Eine »Römische Parklandschaft« von Os- 
wald Achenbach stieg auf 5100 DM, ein »Aus- 
ziehender Hirte« von Adolf Schreyer konnte für 
3000 DM zugeschlagen werden. Ein flämischer 
Meister um 1800, »Dame am Vogelkäfig«, brachte 
1900 DM, ein hl. Rochus eines südfranzösischen 
Meisters, 15. Jahrhundert, 2000 DM. Aus dem 
Graphikangebot ist zu nennen: Toulouse-Lautrec 
360 DM, George Grosz 200 DM, Käthe Kollwitz 
200 DM, eine Radierung von Max Liebermann 
170 DM, Max Pechstein 500 DM, R. Dufy 160 DM, 
ein Farbholzschnitt von HAP Grieshaber 100 DM. 
Von den Gläsern des 18. Jahrhunderts, Bieder- 
meiergläser, Ansichtsgläser und Jugendstilvasen, 
blieb kein Stück übrig. Hart umkämpft waren 
kleine Galle-Vasen, die bis zu 300 DM das Stück 
brachten. Vierzig bunte Bleiverglasungen aus der 
Stiftskirche Meisenheim, 19. Jahrhundert, gingen 
alle zu guten Preisen weg. Eine Überraschung 
brachten die hart umkämpften Spieluhren, von 
denen Platten 
1000 DM brachte, eine kleinere, aber wohl ältere 


eine mit Unterschrank und 60 
480 DM. Porzellan und Fayencen, Tafelgeschirr, 
Figuren, Schalen, Tassen, Vasen (Meißen, Berlin, 
Nymphenburg und China) konnten restlos verkauft 
werden. Auch von den Skulpturen und Bronzen 
blieb nichts zurück. Eine fränkische Madonna, 
18. Jahrhundert, brachte 1200 DM, eine signierte 
russische Jagdgruppe 1500 DM, kleine Wiener 
Bronzen, die meist mit 10 oder 15 DM ausgeboten 
wurden, stiegen bei regstem Gebot meist auf So 
bis 100 DM. 

Sehr Silber, 
Schmuck, Miniaturen. Ein PaarGirandolen brachte 
2000 DM. Die Silbertabletts, Kannen, Schalen, 
Becher, Leuchter und das Kleinsilber wurden rest- 


starkes Interesse zeigte sich für 


los verkauft. Das gleiche gilt für die Miniaturen. 
Etwa 20 Spindeluhren gingen bei Preisen zwi- 
schen 80 DM und 350 DM wege. Von dem Wallen- 
angebot fanden vor allem die Pistolen starkes 
Interesse und alle einen Käufer. Zinn, Kupfer und 


Meu 


Messing wurde ebenfalls restlos verkauft. 


AUSSTELLUNGEN 


AACHEN. Suermondt-Museum: Aktuelle Kunst im Suermondt- 
Museum (bis 30. März). 


BASEL. Galerie Beyeler: Redon, Cezanne, Degas, Bonnard, 
Rouault, Matisse, Moore, Nolde, Klee, Kandinsky, Leger, Braque, 
Picasso, Giacometti, Dubuffet, Tobey u. a.. Aquarelle, Gouachen, 
Zeichnungen (bis 20. März). 

BERLIN. Galerie Nierendorf: Gerhard Marcks, zum 80. Ge- 
burtstag, Plastiken, Zeichnungen, Druckgraphiken (bis 30. April). 
Haus am Waldsee: Bernard Schultze, Gemälde, Materialbilder, 
Zeichnungen, Graphik 1947-1968 (bis 9. Februar). — Piero 
Dorazio, Gemälde; George Rickey, mobile Skulpturen (14. Fe- 
bruar bis 30. März). 

BOCHUM. Kunstgalerie: HAP Grieshaber (bis 23. Februar). 


BRAUNSCHWEIG. Galerie Schmücking: ı0o Jahre Galerie 
Schmücking (bis Ende Februar). 

BREMEN. Kunsthalle: Karl August Ohrt, Skulpturen, Hand- 
zeichnungen (bis 23. Februar). — Gerhard Marcks, Skulpturen, 
Aquarelle (16. Februar bis 30. März). 
Paula-Becker-Modersohn-Haus: Ursula Sax und Otmar Alt, 
Malerei, Graphik, Plastik; Nikolaus Störtenbecker, Malerei, 
Graphik (bis 23. Februar). 

BREMERHAVEN. Kunstverein: Curt Wittenbecher, Öl (9. Fe- 
bruar bis 9. März). 

DARMSTADT. Kunsthalle: Peter Kröger, Leo Leonhard, Os- 
wald Michel, Graphik und Gegenstand; Marie Krüger, Aqua- 
relle (bis Mitte Februar). 

DRESDEN. Kupferstichkabinett: Hermann Glöckner, zum 
80. Geburtstag, Zeichnungen, Gemälde, Tafeln (bis 23. März). 


DÜREN. Leopold-Hoesch-Museum: Gaul, Lerche, Sundthaußen 
— Villa-Romana-Preisträger (bis 15. Februar). 


DÜSSELDORF. Galerie Paffrath: Malerei der Jahrhundert- 
wende, 1890 — 1910 (bis 31. März). 

Galerie Vömel: Präkolumbische Terrakotten aus Ecuador (bis 
Mitte Februar). 

Galerie Wendtorf: Jozef Jankovic, Plastik, Bilder (bis 27. Fe- 
bruar). 

Künstler-Verein Malkasten: Kleinplastiken von Bildhauern der 
Galerie (25. Februar bis 22. März). 


DUISBURG. Wilhelm-Lehmbruck-Museum: Duisburger Künst- 


lerbund (8. Februar bis 2. März). 


Heißer Tip 
für Kaffeefreunde: 


Landeshauptstadt 
München 








Beim Münchner Stadtmuseum 
ist zum 1. August 1969 die Stelle des 


Direktors zu besetzen. 


Gesucht wird eine schöpferische Persönlichkeit mit überdurch- 
schnittlicher Arbeitskraft. Außer einem abgeschlossenen Studium 
der Kunstgeschichte erfordert das vielfältige Aufgabengebiet: 


Eingehende Kenntnisse der Bürger- und Handwerkskultur, 

des Kunstgewerbes und der Volkskunst, 

Kenntnis der bayerischen Geschichte u. Münchner Stadtgeschichte. 
Dazu gehört Vertrautheit mit der Topographie und Kartographie. 


Es ist beabsichtigt, durch Veranstaltung von Ausstellungen auf 
diesen und benachbarten Gebieten die Interessen weiter Besucher- 
kreise anzusprechen. 

Zu den Obliegenheiten zählen außer der Betreuung der Bestände 
des Münchner Stadtmuseums die Koordinierung und die Förderung 
der Entwicklung der im Hause untergebrachten Sammlungen des 
Photo- und Filmmuseums, der Städt. Puppentheatersammlung, der 
Städt. Musikinstrumentensammlung und des Deutschen Brauerei- 
museums. 


Geboten werden Einstellung im Angestelltenverhältnis, Vergü- 
tungsgruppe Ia BAT; soziale Leistungen (zusätzliche Altersversor- 
gung und damit Gesamtversorgung nach beamtenrechtsähnlichen 
Grundsätzen, Beihilfen im Krankheitsfalle, Essenszuschuß u. a.). 
Bei Vorliegen der beamtenrechtlichen Voraussetzungen ist die Über- 
nahme in das Beamtenverhältnis möglich. Die Stelle ist nach 
BesGr. A 16 gewertet. 


Bewerbungen mit ausführlichem Lebenslauf, Lichtbild und Ab- 
schriften der Zeugnisse über Vorbildung und bisherige Tätigkeit 
bis spätestens 15.März 1969 an das Personalreferat der Landes- 
hauptstadt München, Rathaus, Zi. 381/III, erbeten. Persönliche 
Vorstellung nur auf Einladung. 

EEE RT TEE EEE TEEN 


Galerie Neuburger: Bernhard Müller-Feyen, Aquarelle, Por- 
träts (bis Ende Februar). 


ESSEN. Galerie Schaumann: ©. Gonzälez-Yanez, O. Koller, 
W. Reckewitz und G. Stahl, neue Aquarelle und Graphiken 
(bis 15. Februar). 


FRANKFURT. Galerie Daberkow: Ilse Hannes, Graphik (bis 
Ende Februar). 

Galerie Karl Vonderbank: Salvador Dali und andere spanische 
Künstler, Graphik (bis Ende Februar). 

FRIEDRICHSHAFEN. Städtisches Bodensee-Museum: Philipp 
Müller-Ortloff, Peter Naeher, Dieter Nätscher, Graphik, Öl€- 
bilder (bis 2. März). 


»magenfreundlich« ‚=: 


IDEE-KAFFEE besitzt sein 
anregendes Coffein, ist aber von 


unerwünschten Röst-Reizstoffen weitest- 
gehend befreit. Er schont daher vielfach 
Magen, Leber, Galle und unterstützt vielfach 
Herz und Kreislauf wohltuend. 


Trinken Sie IDEE-KAFFEE - er ist einer der besten Kaffees der Welt! 





Illıs 


MAL- UND ZEICHNENSCHULE »DIE FORM« 


Bildende Kunst, Zeichnen und Molen in jeder Anwendung. Freie Malerei. Graphik. Vorbereitung für die Akade- 
mie, Ausbildung von Fachlehrern für Zeichnen an der Volksschule. Vorbereitung für Graphische Kunstanstalten. Kurse 
für Berufstätige (Ferienkurs Juli mit Sept.). Londschaftskurse. Studien im Tierpark. Semesterbeg.: 1.10., 1.4., 15.7. 
Eintritt jederzeit. Gegr. 1925. Leitung Hein König, 8 Münden 23b, Leopoldstr. 61. Postfach 204, Telefon 349344 


HAGEN. Karl-Ernst-Osthaus-Museum: Karl Gerstner, Objekte 
(8. Februar bis 8. März). 


HAMBURG. Museum für Kunst und Gewerbe: Skulptur, an- 
gewandte Kunst, Graphik (bis 11. März). — Rosenthal Relief 
Reihe, Arbeiten von Avramidis, Fontana, Hajdu, Mavignier, 
Moore, Pomodoro, Seitz, Vasarely, Wotruba u. a. (bis 23. März). 
Galerie für Zeitgenössische Kunst: Frederick J. England, Bilder 
(14. Februar bis 8. März). 


HAMELN. Kunstkreis: Jürgen Brodwolf und Karl Heinz Sche- 
rer, Malerei, Graphik, Objekte (bis 9. Februar). — Jugend im 
Studio, Ergebnisse eines Jugend-Malwettbewerbs (15. Februar 
bis 16. März). 


HAMM. Städtisches Gustav-Lübcke-Museum: Altes Silber und 
Zinn aus Hamm (bis 9. Februar). 


HANNOVER. Kunstverein: Moderne Kunst aus hannoverschen 
Sammlungen (bis 16. Februar). 

Kestner-Gesellschaft: Jiri Kolar, Collagen (7. Februar bis 
16. März). 


HEIDELBERG. Kunstverein: Edvard Munch, Zeichnungen, 
Graphik (bis 2. März). 


HEILBRONN. Kunstverein, Harmonie: Hannes Schmucker, 
Malerei (16. Februar bis 9. März). 


KARLSRUHE. Badischer Kunstverein: Illustration 69; Bern- 
hard Luginbühl, Plastiken (bis 16. Februar). — Italienische 
Kunst heute (23. Februar bis 23. März). 


KIEL. Schleswig-Holsteinischer Kunstverein: Barocke Gläser 
aus einer norddeutschen Privatsammlung; Moderne Teppiche 
aus der Werkstatt Hildegard Osten (bis 23. Februar). 


KÖLN. Wallraf-Richartz-Museum: Max Beckmann und die 
deutschen Expressionisten (bis 23. Februar). 
Kupferstichkabinett: Aquarelle und Zeichnungen des deutschen 
Expressionismus (bis 23. Februar). 

art intermedia: Andre Thomkins, Gummiobjekte (bis Mitte Fe- 
bruar). 

Galerie Baukunst: Leo Breuer, Retrospektive, Ölbilder, 
Gouachen; Erasmus, Spiegelobjekte (bis 22. Februar). — Henry 
de Waroquier, Retrospektive, Ölbilder, Plastik, Graphik (27. Fe- 
bruar bis ı2. April). 

Galerie Boisseree: Salvador Dali, Graphik (bis ı. März). 

Galerie Der Spiegel: Merett Oppenheim, Plastiken (bis Ende 
Februar). 

Galerie Wilbrand: Günter Dohr, Objekte (bis Ende Februar). 


LIEGE/LÜTTICH. Galerie Les Metiers d’Art: Hartlib Rex, 
Bilder (14. Februar bis 25. Februar). 


LINZ. Neue Galerie: Eduard Hänggi, Hans Hoffmann-Ybbs, 
Gotthardt Muhr, Siegfried Strasser, Gerhard Weigel, Bilder, Gra- 
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phik, Plastik (bis 9. Februar). Emanuel Fohn, Gemälde, Aqua- 
relle, Zeichnungen (15. Februar bis 9. März). 


MANNHEIM. Städtische Kunsthalle: Magdalena Abakano- 
wiez, Moderne Tapisserien (bis 23. Februar). 


MÜNCHEN. Stadtmuseum: Kunst der Konditoren (bis 
16. März). 

Kunstverein: Johanna Schütz-Wolff, Gedächtnis-Ausstellung, 
Bildwirkereien, Graphik (bis 23. Februar). 

Galerie Klihm: Gaetano Pompa, Bilder, Bronzen (bis 14. Fe- 
bruar). — Karl Hofer, späte Bilder, Aquarelle, Zeichnungen 
(25. Februar bis 10. April). 

Galerie Seifert-Binder: Erich Glette, Ölbilder, Graphik; Fritz 
v. Herzmanovsky-Orlando, Zeichnungen (bis 28. Februar). 


NEUSS. Clemens-Sels-Museum: Adalbert Trillhaase, Gemälde, 


Zeichnungen (bis 16. Februar). 


OBERHAUSEN. Städtische Galerie, Schloß: Rheinische Maler 
unserer Tage, Ölbilder, Aquarelle, Zeichnungen (bis 2. März). 


OFFENBACH. Klingspor-Museum: Hannes Gaab, neue Blätter, 
Graphik, Malerei; Heinz Hemrich, Kleinplastiken; Lieselotte 
Schwarz, Bilder, Graphik, Bücher (bis 15. März). 

Kunstkabinett Behr & Trefz: Erwin Filter, Aquarelle, Ölbilder; 
E. Dostal, Skulpturen (6. Februar bis 28. Februar). 


OLDENBURG. Kunstverein: Van Döhmen, Radierungen; Gol- 
ler und Kaminski, Malerei (bis 9. Februar). — Waldemar Grzi- 
mek, Plastiken (16. Februar bis ı6. März). 

Galerie Groh: Karl-Heinz Krüll, Objekte, Events, Zeichnungen, 
Graphik (bis 6. Februar). — Kunst 69 (12. Februar bis 22. Fe- 
bruar). — Werner Nöfer, Filme, Serigrafien (21. Februar bis 
14. März). 

Galerie Wendtorf: Werner Lichtner-Aix, Gouachen (bis 20. Fe- 
bruar). — Jozef Jankovic, Gouachen, Bilder, Graphik (22. Fe- 
bruar bis 20. März). 


ROSENHEIM. Städtische Galerie: Bruno Tausend (bis 2. März). 


ST. MORITZ. Kings Club, Palace Hotel: Arbeiten von Isabelle 
Peutz (bis Ende Februar). 


SCHWÄBISCH GMÜND. Museum: Graphische Tendenzen der 
Gegenwart (bis 23. Februar). 


STUTTGART. Württembergischer Kunstverein: Eduardo Pao- 
lozzi, Retrospektive, Plastiken, Graphiken, Filme (bis 9. März). 
Gustav-Siegle-Haus: 8. Verkaufsausstellung des Verbandes Deut- 
scher Antiquare, Autographen- und Graphikhändler (6. Fe- 
bruar bis 9. Februar). 

Kunsthöfle Bad Cannstatt: Ursula Dethleffs, Malerei, Keramik, 
Materialbilder (bis 28. Februar). 


TÜBINGEN. Kunstverein: Internationale Pop-Graphik (bis 
16. Februar). 


ULM. Kunstverein, Rathaus: Hermann Geyer, Malerei, Gra- 
phik (bis 6. Februar). 

Schwörhaus: Hanna Nagel, Graphik (bis 15. Februar). — Egon 
Eppich, Druckgraphik (24. Februar bis 22. März). 

Künstlergilde, Museumsgesellschaft: Annemarie Degenhart 
(9. Februar bis 7. März). 

WIESBADEN. Nassauischer Kunstverein: Gedok (bis 9. März). 
Atelier Christa Moering: Hilla Seelig, Bildteppiche; Almut 
Stein, Aquarelle (bis 14. Februar). — Frida Schubert-Stein- 
graeber, Gemälde, Graphik (15. Februar bis 7. März). 
WÜRZBURG. Dauthendeysaal, Falkenhaus: Hella und Wolf- 
gang Lenz-Würzburg, Hinterglasbilder, Graphik (bis 23. Fe- 
bruar). 


WUPPERTAL. Galerie der »Gral«: Wolfgang vom Schemm, 
Monumentalmalerei, Transfiguration (bis 26. Februar). 


ZÜRICH. Kunsthaus: Der Raum in der amerikanischen Kunst 
1948 — 1968 (bis 23. Februar). 

Helmhaus: Den Haager Künstler (bis 16. Februar). 

Graphische Sammlung der ETH: Neue britische Zeichnungen, 
Gouachen und Collagen (bis 23. Februar). 

Galerie Beno: Lill Tschudi, Malerei (bis 8. März). 

Galerie Semiha Huber: »Die Welt der naiven Maler«, Gene- 
ralic, Vecenaj, Lackovic, Rabuzin, Filipovic, Mehkek, Istvan 
Pekary (bis Ende Februar). 

Galerie Keel: Rudolf Grossmann, Zeichnungen, Graphik (bis 
1. März). 

Galerie Neupert: Deutsche, französische und Schweizer Maler 
des ı9. und 20. Jahrhunderts (bis Ende Februar). 

Galerie Obere Zäune: Gilles (bis ı2. Februar). — Karl Jakob 
Wesmann (14. Februar bis 15. März). 

Galerie Palette: Max Matter und Markus Müller (bis 6. Fe- 
bruar). — Heinz Kielholz und Christian Rothacher (7. Februar 
bis 6. März). 

Rotapfel-Galerie: Ernst Leu, Bilder (bis 4. März). 

Städtische Kunstkammer »Zum Strauhof«: Angela Baumeister 
(bis 16. Februar). — Antonio Fiacco (19. Februar bis 9. März). 
Galerie Walcheturm: E. Hermes, Gemälde, Zeichnungen, Gra- 
phik (bis ı5. Februar). — Carlos Tejeda (21. Februar bis 
22. März). 

Galerie Wolfsberg: Isabella Dillier, Hans Bührer, Otto Nie- 
meyer (6. Februar bis ı. März). 

Galerie Ziegler: Bernhard Luginbühl, neue Plastiken, Zeich- 
nungen, Graphik (bis 28. Februar). 


ZWEIBRÜCKEN. Galerie am Ötterstein: Dalvan, Ölbilder (bis 
6. Februar). — Eberhard Schlotter, Gouachen, Graphik (7. Fe- 
bruar bis 28. Februar). 


BUCHBESPRECHUNGEN 


KINDLERS MALEREI LEXIKON. Band V. R-Z. Zürich 
1968. Kindler Verlag. 850 Seiten mit zahlreichen farbigen und 
Schwarzweißabbildungen. Leinen. Preis (außerhalb der Sub- 
skription) 148,— DM. 


Mit dem obengenannten Band ist das eigentliche Künstler- 
lexikon komplett. Es soll noch ein abschließender Band VI er- 
scheinen mit Register, Verweisungen und grundsätzlichen Bei- 
trägen. Das Malerlexikon mit seinen im ganzen 1200 Farb- 
bildern und seinen 3000 Schwarzweißreproduktionen stellt 
zweifellos eine erstaunliche verlegerische Leistung dar. Für 
jeden Kunstliebhaber, sei er Fachmann, sei er Laie, ist es ein 
wahres Göttergeschenk, berühmte, weniger berühmte und gar 
nicht berühmte Maler in einem — in 53 Bänden doch übersicht- 
lichen — Werk nachschlagen und sich durch beigegebene Abbil- 
dungen überdies einen Begriff von ihnen machen zu können. 
Daß solch ein Lexikon auch nicht annähernd vollständig sein 
kann, ist klar. Umfaßt doch ein knapp gefaßtes Künstlerlexikon, 
das Vollständigkeit anstrebt und kein einziges Bild bringt, weit 
über 30 Bände. Lücken müssen also bei einem bebilderten Lexi- 
kon in Kauf genommen werden. Nur fragt sich, was darf weg- 
gelassen, was soll gebracht werden. Unseres Erachtens wurde 
bei der modernen Kunst, die sowieso nur sprunghaft vertreten 
ist, allzu großzügig verfahren, und bedeutende Künstler frühe- 
rer Jahrhunderte wurden — oft ganz unverständlich — über- 
gangen. Um nur einige Beispiele aus Band V zu nennen: Ist es 
vertretbar, daß ein Künstler wie Squarcione, Leiter der Maler- 
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schule in Padua und Lehrer von Mantegna, fehlt? Oder gar 
Vasari, Michelangelo-Schüler, Eklektiker, Verfasser der wich- 
tigsten Künstlerbiographie der Renaissance; der Maler Joachim 
Sandrart, der dieselbe Rolle wie Vasari in Deutschland spielt, 
die Niederländer Roos (Tiermaler) oder Jan Wijnants sind nicht 
vertreten. Wir vermissen die bedeutende Künstlerfamilie Rugen- 
das aus Augsburg, den 1666 geborenen Philipp Rugendas, und 
den Freund Humboldts, Moritz Michael Rugendas, vom Anfang 
des 19. Jahrhunderts. Warum der Schweizer Vautier gestrichen 
wurde, ist kaum zu verstehen, Dafür darf Zurbaran — Ende 
gut, alles gut — allein für sich 8 Seiten beanspruchen. Der nach 
seinem Geburtsort bezeichnete Giovanni Antonio de’Sacchi, ge- 
nannt Pordenone, ist ordnungsgemäß unter P zu finden. Sucht 
man Veronese, der ebenfalls nach seiner Heimatstadt benannt 
wird und eigentlich Paolo Caliari heißt, nun auch entsprechend 
unter V in Band V, wird man enttäuscht sein — der findige 
Leser wird ihn aber bei P (Paolo) entdecken. 

All diese Seltsamkeiten lassen aber doch nicht vergessen, welch 
großartiger Plan hier ausgeführt und wieviel positive Arbeit 
geleistet wurde. A.W. 


Vagn Poulsen: AÄGYPTISCHE KUNST. Altes und Mittleres 
Reich. — Vagn Poulsen: ÄGYPTISCHE KUNST. Neues Reich 
und Spätzeit. Königstein im Taunus 1968. Karl Robert Lange- 
wiesche Nachfolger Hans Köster. Aus der Reihe »Die Blauen 
Bücher«. Je 88 Seiten mit zahlreichen, zum Teil farbigen Ab- 
bildungstafeln. Kartoniert. Preis pro Band 7,80 DM. 


Yin aus der Überlegenheit fundierten Wissens geschriebener 
klarer Text und ausgezeichnete, geschickt gewählte Abbildun- 
gen — hierdurch zeichnen sich die beiden obengenannten, vor 
kurzem erschienenen Ägypten-Bücher aus. Dem Autor ist es 
gelungen, den Leser von der Wichtigkeit der altägyptischen 
Kunst, ihrer faszinierenden Lebensnähe und von ihrer Rolle 
als Vorbild für spätere Kunstausübung zu überzeugen. Die 
erhabene Ruhe und selbstverständliche Würde des Herrschers, 
die grandiosen Leistungen der einzelnen Dynastien werden be- 
geistert, aber ganz sachlich geschildert. Die Schwierigkeit, die 
Abhängigkeit von Entstehung und Art der Kunstwerke — 
seien es Bauten, Plastiken oder Bildwerke — vom historischen 
Ablauf und von der Religion des Landes zu erklären, hat der 
Verfasser, ein international anerkannter Wissenschaftler, mei- 
sterlich bewältigt. So bedeuten die beiden Bücher für den Wis- 
senschaftler neues und teilweise unbekanntes Material, für den 
Kunstfreund und den Laien eine Fundgrube von ungeahnter 





Schönheit. A.W. 
3 Barocke Marmorkamine und Tischplatten liefern 
= wir nach Ihren Angaben oder nach alten Vor- 
u lagen in echter Handarbeit. 
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Illız 


Rudolf Pörtner: DAS RÖMERREICH DER DEUTSCHEN. 
Städte und Stätten des deutschen Mittelalters. Düsseldorf, Wien 
1967. Econ-Verlag. 420 Seiten mit 18 Fotos und 51 Strichätzun- 
gen. Leinen. Preis 20,— DM. 


Der Verfasser, wohlbekannt durch seine Bücher »Bevor die 
Römer kamen« und »Mit dem Fahrstuhl in die Römerzeit«, 
beschäftigt sich im vorliegenden Werk mit den Jahrhunderten 
zwischen 900 und 1200, also der Epoche der ottonischen, sali- 
schen und Hohenstaufen-Kaiser. Er beschreibt den heroischen 
Kampf dieser Herrscher aus einer eigenwilligen Sicht. Pörtner 
zeichnet ein neues und ungewohntes Bild von den deutschen 
Kaisern. Wir sehen sie einmal nicht als treuherzige Phantasten, 
die in seligem Romantikertum nach der Sonne des Südens 
äugen. Wir erleben z.B. Kaiser Otto I. als einen Mann von 
unwahrscheinlicher Nervenstärke und ungeheurer Robustheit, 
der sowohl daheim eisern Ordnung schaffte als auch in Italien 
»durch den Dschungel von Hinterlist und Falschheit hindurch- 
schritt, ohne je die Übersicht zu verlieren«. Teils wußte er sich 
durch kriegerische Erfolge, teils aber auch durch Diplomatie 
und geschickte Politik durchzusetzen. Das Buch schildert ferner 
die Auseinandersetzung mit dem antiken Erbe, die den ger- 
manischen Stämmen auferlegt war. Das mittelalterliche Leben 
entwickelte sich nach dem Ausgang der Karolingerherrschaft in 
den von Kaisern und Fürsten protegierten Städten, in den 
königlichen Pfalzen und großen Klöstern. Pörtner gibt ein 
farbiges Bild von ihrem Aufblühen, zeigt die Werke der Kunst 
und Kultur, die jetzt hier entstanden. Wir sehen gelehrte Mön- 
che, Architekten, Bildhauer und Maler an der Arbeit. Sie 
schaffen eine Kunst, die uns heute mehr packt als viele andere 
uns zeitlich näherstehenden Kunstäußerungen. Was das Buch — 
wie auch die vorhergegangenen Arbeiten Pörtners — so ein- 
malig erscheinen läßt, ist die unwiderstehliche lebendige Spra- 
che, in der es geschrieben ist, die Fähigkeit des Autors, Gescheh- 
nisse und Kunstwerke mit den Worten und Ausdrücken unserer 
eigenen Zeit zu beschreiben. A.-C.K. 


ALBRECHT DÜRER. Buntes Bruckmann-Buch 1 mit einem 
Geleitwort von Eberhard Hanfstaengl. Text von Heinrich Wölff- 
lin. München 1968. Verlag F. Bruckmann. 32 Seiten Text, 32 Ab- 
bildungen, davon 23 farbig. Glasierter Pappband. Preis 6,80 DM. 
CARL SPITZWEG. Buntes Bruckmann-Buch 2. Text von Sieg- 
fried Wichmann. München 1968. Verlag F. Bruckmann. 32 Sei- 
ten Text, 32 Abbildungen, davon 24 farbig. Glasierter Pappband. 
Preis 6,80 DM. 


Die beiden ersten wohlfeilen Bändchen der neu gestalteten 
Reihe »Buntes Bruckmann-Buch«, die über zwei Jahrzehnte 
lang ein breites kunstinteressiertes Publikum erfreut hat. Durch 
die Neugestaltung haben die Ausgaben nicht nur an Umfang, 
sondern auch an Wert gewonnen. Jeder Band ist einem be- 
stimmten Künstler oder einem Thema gewidmet. Was hierzu 
zu sagen und zu zeigen ist, wird erfreulich knapp, verständlich 
und durch typische, hervorragend gedruckte Bildbelege vermit- 
telt. Wenn vielfach mit Bildausschnitten operiert wird, so ist dies 
bei dem handlichen kleinen Format der Bändchen eher ein 
Vorteil. 

Zu dem Dürer-Bändchen wurden der einführende Text und die 
Bilderläuterungen dem Bruckmann-Verlagswerk Heinrich Wölff- 
lin »Die Kunst Albrecht Dürers« entnommen, das als Deutung 
der Kunst Dürers immer noch Gültigkeit hat. Dürer als Mensch 
und Künstler wird lebendig, sein Werk wird anhand seiner be- 
deutendsten Malereien, Aquarelle, Zeichnungen und Radierun- 
gen auf geistigen Inhalt und künstlerische Form untersucht. 
Carl Spitzweg wird von Siegfried Wichmann, der heute als der 
beste Kenner dieses Künstlers gilt, als ein Außenseiter seiner 
Zeit geschildert, der allerdings die Münchener Malerschule viel 
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stärker beeinflußt hat, als bisher angenommen wurde. Der den 
Bildern beigefügte Katalog führt den Spitzweg-Freund in De- 
tailfragen ein. Bei allem wird herausgeschält, wie weltoffen der 
Maler eigentlich war, der immer noch von vielen als der genüß- 
lich an Kleinbürgerlichkeit angepaßte Mensch betrachtet wird. 
Als weitere Themen der Reihe sind vorgesehen: Musik, Brun- 
nen, Spiele, Hunde, Pikanterien, Kokoschka. 12 


My Heilmann: FLORENZ UND DIE MEDICI. Ein Begleiter 
durch das Florenz der Renaissance. Mit einer Einführung von 
Ulrich Häussermann. Köln 1968. Verlag M. DuMont Schaubere. 
195 Seiten mit vier ganzseitigen Farbtafeln, 160 einfarbigen 
Abbildungen und zwölf Zeichnungen. Format 20,5 : 15 cm. Kar- 
tonierter mehrfarbiger Schutzumschlag. Preis 11,80 DM. 


Aus der engen Verflechtung der Renaissancekunst mit dem 
Hause Medici ergab sich die Gliederung dieses in der Reihe 
»DuMont Dokumente« erschienenen Buches. Der erste Teil ist 
eine Geschichte der Familie von Giovanni di Bicci, dem Ahn- 
herrn, bis zu Cosimo I. und seinen Kindern, Die hierzu gezeig- 
ten Abbildungen geben die Porträts der Medici wieder, zeigen 
die Bauten, die sie errichten ließen, und wichtige Werke der 
Künstler, die von ihnen gefördert wurden. Im zweiten Teil des 
Bandes wird das bedeutende Mäzenatentum der Medici ein- 
drucksvoll dokumentiert; in chronologischer Reihenfolge sind 
die Künstler aufgeführt, die unter den Medici wirkten. Was die 
Stadt an Bildern, Skulpturen und Bauwerken der einzelnen 
Künstler birgt, und wo die Werke zu finden sind, zeigt diese 
Übersicht, die mit Beispielen der wichtigsten Kunstwerke illu- 
striert ist. Gerade alle die lexikalischen Angaben — chrono- 
logische Übersicht der Künstler, Zeittafel, Bibliographie und 
Index, Stammbaum der Medici und Übersichtskarte von 
Florenz in den Umschlagklappen — machen das Buch zu einem 
einzigartigen Reiseführer für den, der die Stadt mit ihrem 
historischen und kunstgeschichtlichen Hintergrund in einem 
reicheren und farbigeren Licht sehen will. My Heilmann, die 
sich als Autodidaktin ihr historisches und kunstgeschichtliches 
Wissen erarbeitete, ließ ihre Porträts der Medici und ihr Por- 
trät der Stadt Florenz in vierjähriger Arbeit des Findens, Sam- 
melns und Erkennens entstehen. —tz 


Anton Sailer / Friedbert Ficker: ALFRED KREMER, DER 
DÄMON AUS WEILHEIM. Eine Monographie. München 1968. 
Als Privatdruck herausgegeben und gestaltet von Wolf Lau, 
Dießen / Ammersee. 72 Seiten mit 54 Abbildungen. Format 
32:23 cm. Leinen. Preis 48,—- DM. Zu beziehen durch Wolf 
Lau, Dießen / Ammersee, Egerstraße 29. 


Das in einer einmaligen Ausgabe von nur 300 numerierten 
Exemplaren herausgebrachte Buch ist schon von seiner Ent- 
stehung her eine Seltenheit: Es ist die posthume Würdigung 
eines einzigartigen Menschen und Künstlers, vorgenommen von 
guten Freunden, die dem Maler Alfred Kremer damit das ver- 
diente Denkmal setzen. Auch die Herstellung ist ungewöhnlich: 
Die Studierenden Wolf Lau, Claus Beck und Remo Rimoldi 
besorgten sie in den Werkstätten der Akademie für das Gra- 
phische Gewerbe, München. Die Buchbinderarbeiten machten 
Studierende der Meisterschule für Buchbinder, München. 

Die Biographie Alfred Kremers, der im März 1965 in Weilheim 
starb, schrieb Anton Sailer, und er zeichnet auf knappem Raum 
ein eindrucksvolles Bild dieses Künstlerlebens mit seinen Höhen 
und Tiefen, vor allem aber mit der heroischen Überwindung 
eines schweren Krankheitsschicksals. Alte persönliche Bekannt- 
schaft und menschliche Anteilnahme machen dies Bild lebendig, 
zeigen besonders die ungewöhnliche Entwicklung der letzten 
Jahre des 1895 in Regensburg geborenen Künstlers. Ein Künst- 
ler, so schreibt Sailer, der zeitlebens ein guter Maler — nicht 


weniger, aber auch nicht mehr — gewesen ist, und dem es 
plötzlich gelingt, den gewohnten bildnerischen Rahmen zu 
sprengen und mit einem einzigen Griff das Ungewöhnliche an 
sich zu reißen. Was Kremer, schwerkrank, während eines mehr- 
jährigen Martyriums in genialischem Aufschwung bis zu seinem 
Tode schuf, und zwar in einer bedeutsamen Wendung seiner 
Kunst, zeigen die mit dünner schwarzer Temperafarbe hinge- 
setzten »Gestalt-Zeichen«, jene grauschwarzen Zeichnungen, 
denen er mit Fließpapier zusätzliche Strukturen verlieh. Noch 
die in dem Buch enthaltenen Reproduktionen zeigen die er- 
staunliche Substanz der Blätter: Nichts ist flüchtig, haarfein 
verlaufende Konturen, modellierende Dunkelheiten, überein- 
andergelagerte und gleichzeitig voneinander klar getrennte 
figurative Elemente ergeben eine halluzinante graphische Gül- 
tigkeit, ganz abgesehen von der Kraft der Aussage. Köpfe und 
Hände, Menschen und Tiere bleiben zwar noch erkennbar, sind 
aber wie in glühender Lavamasse zu magischen Gestalt-Zeichen 
eingeschmolzen. 

Diese späte Kunst Alfred Kremers enthält Archetypisches, und 
insbesondere hierüber schreibt Friedbert Ficker Kommentieren- 
des und Deutendes. Er schält heraus, daß, tiefenpsychologisch 
gesehen, in Kremers Arbeiten Symbole zu sehen sind, wie sie zu 
allen Zeiten und bei allen Völkern lebendig waren. Mytho- 
logisch erscheinende Motive aus längst vergangenen historischen 
Schichten nehmen im Traum, im Dämmerzustand oder — bei 
Ablenkung der oberbewußten Aufmerksamkeit — als arche- 
typische Formen Gestalt an. Wenn wir uns auch dem Spätwerk 
Kremers über die Tiefenpsychologie nähern mögen, so bleibt 
aber weiter noch die ehrfurchtvolle Verneigung vor dem Genius, 
der aus unergründlichen Tiefen emporsteigt, um selbst den Tod 
zu überstrahlen. H.S. 


Ladislav Holy: AFRIKANISCHE PLASTIK. Das Kunstschaffen 
der ost- und südafrikanischen Stämme. Prag 1967. Artia Verlag. 
64 Seiten und 1352 teils mehrfarbige Abbildungen im Bildteil. 
Fotografien von Dominique Darbois. Leinen. Preis 28,— DM. 


Europa ist der afrikanischen Kunst als solcher erst zu Anfang 
unseres Jahrhunderts begegnet, nachdem zuvor afrikanische 
Kunsterzeugnisse lediglich unter ethnologischen Gesichtspunk- 
ten betrachtet oder als Kuriositäten heimgebracht worden 
waren. Es waren Künstler, die zuerst Verständnis für den ästhe- 
tischen Wert der Negerkunst aufbrachten und vermittelten. 
Besonders die Expressionisten wurden stark angeregt. Es folg- 
ten Kunstfreunde, Sammler, schließlich die Museen; als Ver- 
mittler im äußerlichen Sinne fungierten Kunsthändler. Die 
Preise für afrikanische Kunst stiegen und steigen noch. Deut- 
lich unterscheiden sich bei der Kunst des Schwarzen Erdteils — 
die stets kultisch gebunden ist — die Provenienzen nach Völkern 
und Stämmen. Die überwiegende Aufmerksamkeit der Fach- 
leute und auch der Kunstliebhaber gilt im allgemeinen der ent- 
wickelten bildenden Kunst im westlichen Teil des Kontinents. 
Ladislav Holy gibt nun im vorliegenden Werk ein Bild vom weni- 
ger bekannten künstlerischen Schaffen in den Gebieten Ost- und 
Südafrikas. Der dortigen Bevölkerung wurde lange Zeit über- 
haupt die Möglichkeit des Vorhandenseins künstlerischer Äuße- 
rungen abgesprochen. Aber die noch nicht abgeschlossene For- 
schung beweist, daß auch unter diesen Stämmen ein reiches 
künstlerisches Schaffen vorhanden ist, zwar oft bescheidener 
Qualität, trotzdem aber viel über Leben und Mythen seiner 
Schöpfer aussagend. Plastiken von Holz, Ton und Metall, kul- 
tische Masken und anderes Kultgerät erreichen zwar nicht das 
Niveau der westafrikanischen Kunst, sind aber oft gerade durch 
ihre primitiv stilistische Gestaltung, durch ihre Vereinfachungen 
und ihren expressiven Ausdruck interessant. Die hervorragenden 
Fotos und die ausgezeichnete Wiedergabe im Druck, zusammen 


mit dem klar nach Gebieten gegliederten Text, lassen die Kunst 
der ost- und südafrikanischen Gebiete eindrucksvoll Revue pas- 
sieren. -1z 


Werner Schmalenbach, Joachim Büchner: MALEREI DES 
20. JAHRHUNDERTS. Katalog 1968 der Kunstsammlung Nord- 
rhein-Westfalen. Köln 1968. Verlag M.DuMont Schauberg. 
329 Seiten mit 93 ganzseitigen Farbtafeln. Kartoniert. Preis 
21,50 DM. 


In den acht Jahren ihres Bestehens hat die Kunstsammlung 
Nordrhein-Westfalen in systematischer Sammeltätigkeit einen 
ungewöhnlich reichen Schatz von Werken zeitgenössischer Kunst 
zusammengetragen. Sie beschränkte sich zunächst auf das Ge- 
biet der Malerei. Der vorliegende, mit guten Farbbildern aus- 
gestattete Katalog enthält sämtliche Bilder der Sammlung, mit 
Ausnahme der 88 Werke von Paul Klee, die bereits 1960 vom 
Land Nordrhein-Westfalen angekauft und in einem Sonder- 
katalog behandelt wurden. Die Sammlung umfaßt — außer 
den Bildern von Klee — 94. Werke von 53 Künstlern, von denen 
allein auf Picasso acht Bilder entfallen. Der älteste der in der 
Sammlung vertretenen Künstler ist der 1866 geborene Kan- 
dinsky, der jüngste Horst Antes, der dem Jahrgang 19536 ange- 
hört. Eine ausgezeichnete Einleitung aus der Feder Schmalen- 
bachs dient sowohl der Einreihung der einzelnen Künstler in 
den historischen Ablauf der modernen Kunstströmungen als 
auch der Charakterisierung der jeweiligen Künstlerpersönlich- 
keit. Zu jedem abgebildeten Gemälde gibt es ebenso präzise 
wie ausführliche Angaben, die J. Büchner zusammenstellte. 
Namen wie Beckmann, Braque, Carrä, Kokoschka, Rouault, 
Feininger, Giacometti, Gris, Matisse und viele andere zeugen 
vom Rang wie von der Internationalität der gesammelten Bil- 
der. Ein Katalog, der einen wesentlichen Beitrag zur Malerei 
unserer Zeit darstellt. A.W. 


Waldemar Grzimek: DEUTSCHE BILDHAUER DES 
20. JAHRHUNDERTS. Leben, Schulen, Wirkung. Gräfelfing 
vor München 1969. Heinz Moos Verlagsgesellschaft. 328 Seiten 
mit 210 Abbildungen im Text und auf Tafeln. Format 
28,5 :24 cm. Ganzleinen. Preis 39,— DM. 


Professor Waldemar Grzimek, der selbst zu den bekannten euro- 
päischen Bildhauern zählt, ließ ein Buch entstehen, das weit- 
gehend unbekanntes Material vorstellt. Er befragte Frauen, 
Witwen, Lebensgefährtinnen, Modelle, Freunde, Zeitgenossen, 
Mitarbeiter, Bronzegießer, Stukkateure und die Archive bei 
seinen Recherchen über die deutschen Bildhauer unseres Jahr- 
hunderts. Was dabei herauskam, hat sich in diesem umfang- 
reichen Werk in bemerkenswerter Weise niedergeschlagen: neue 
Aufschlüsse über Herkunft, Schulung und Ideale, über Arbeits- 
methoden, Steckenpferde und charakterliche Eigenschaften von 
28 Bildhauern, die der plastischen Kunst in Deutschland das 
Gepräge gaben und geben. Es handelt sich um folgende Künst- 
ler: Begas, Hildebrand, Tuaillon, Gaul, Hahn, Lederer, Barlach, 
Kolbe, Scheibe, Freundlich, Bleeker, Albiker, Gerstel, Lehm- 
bruck, Scheurich, de Fiori, Belling, Scharff, Arp, Schlemmer, 
Marcks, Stadler, Kasper, Wrampe, Karsch, Uhlmann, Blumen- 
thal, Hartung. Auch das Anekdotische fällt nicht unter den 
Tisch: Grzimek verschmäht es nicht, bezeichnende Vorfälle aus 
dem Bereich der Familie, des Freundes- und Bekanntenkreises, 
auf Reisen und dergleichen zur Rundung des Persönlichkeits- 
bildes zu verwenden. Im Vorwort beruft er sich hierzu auf Paul 
Klee: »Die äußere Lebensführung eines Künstlers vermag man- 
ches über den Charakter seines Schaffens auszusagen.« So ent- 
stehen Lebensbilder deutscher Bildhauer, die zwischen 1850 und 
heute lebten und leben. Die über diese Künstler erfragten An- 
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gaben sind nur verhältnismäßig sparsam durch Daten aus 
kunstgeschichtlicher Literatur, autobiographischen Notizen und 
zeitgenössischen Zeitungsartikeln ergänzt. Die meisten Angaben 
sind neu. Kritische Werkübersichten, biographische Daten und 
ein mit Blick auf das jeweils Typische ausgewählter Bildteil 
ergänzen die Zeugenberichte. Die Wertung jedes Lebenswerkes 
unterliegt natürlich auch subjektiven Gesichtspunkten. Daß 
Grzimek hier Wagnisse eingeht, macht das vorliegende Werk 
jedoch nicht weniger wertvoll. H.S. 


ILLUSTRATION 63. Zeitschrift für die Buchillustration, in 
zwangloser Folge dreimal jährlich erscheinend. Herausgeber 
Curt Visel, Memmingen. Heft 2/1968 und Heft 3/1968. Je 32 Sei- 
ten mit zahlreichen Schwarzweißabbildungen und je fünf Bei- 


lagen von Originalgraphiken. Preis im Jahresabonnement 
46,— DM; Preis des Einzelheftes 20,50 DM. 


Die ungewöhnlich qualitätvoll aufgemachte und redigierte 
Zeitschrift für die Buchillustration ragt unter vergleichbaren 
Publikationen weit heraus. Sie hat sich in den fünf Jahren ihres 
Erscheinens nicht nur im Wert ständig gesteigert, sondern 
erfreut sich auch immer stärkerer Beachtung in der Welt der 
Fachleute und in den Kreisen der Bibliophilen und Graphik- 
sammler. Mit ihrer Auflage von 520 numerierten Exemplaren — 
die Auflage konnte im letzten Jahr wieder gesteigert werden — 
stellt sie eine exquisite Edition dar, zumal die beigefügten 
Originalgraphiken stets handsigniert sind. 

Das letzte, im November 1968 erschienene Heft befaßt sich ein- 
gangs mit dem Thema »Illustration und Zeitgeschmack«. Weiter 
werden vorgestellt der Graphiker Rene Beeh, der Holzstecher 
und Zeichner Karl Georg Hirsch — ein junger Künstler, der zu 
beachten sein wird —, der Zeichner Wilhelm N. Busch, der im 
vorigen Jahre sein 60. Lebensjahr vollendete, und eine Reihe 
anderer Graphiker, unter denen die Urheber der beigefügten 
Blätter besonders zu nennen sind: Andreas Brylka, Klaus Eber- 
lein, Flora Hoffmann, Archibald Bajorat und Helmut Acker- 
mann. Ein Beitrag ist der russischen Buchkunst gewidmet, ein 
weiterer den verschiedenen Illustrationen zu Ovids »Metamor- 
phosen«. Eine verdiente Würdigung erfahren weiter die Pres- 
sendrucke der »Ars Librorum«, Gotthard de Beauclair, in Frank- 
furt. Schließlich wird verschiedenes aus der Welt der Buchkunst 
berichtet. Um dafür ein Beispiel zu geben: Angekündigt werden 
Christian Morgensterns »Galgenlieder«, 36 Gedichte und 14 si- 
gnierte Radierungen von Oskar Dalvit, die in einer Auflage von 
160 Exemplaren bei der Arcade-Presse, Zürich, herauskommen 
werden. -1z 


Willi Bongard: KUNST UND KOMMERZ. Zwischen Passion 
und Spekulation. Oldenburg 1967. Stalling-Verlag. 271 Seiten. 
Preis 24,— DM. 


Willi Bongard fuhr für zwei Jahre nach Amerika, um den 
»Geistermarkt« der Kunst zu erforschen. Sehr anschaulich be- 
schreibt er die Situation der avantgardistischen Kunstgalerien 
und ihr »häßliches Geschäft mit dem Schönen «. 

Er besuchte Sammler und befragte sie, warum sie Kunst sam- 
meln und ob sie sich von. gegenwärtigen Strömungen beein- 
flussen lassen. Immer wieder legt er sich und seinen Gesprächs- 
partnern die Frage vor: »Wie korrupt ist der Kunstmarkt?«, 
»Wie korrupt ist die moderne Kunst selbst?«, und es stellt sich 
heraus, daß das Geschäft mit Kunst ein Geschäft wie jedes 
andere ist, mit dem einen Unterschied, daß über Kunst und 
Kunstmarkt sehr viel mehr Unsinniges geschrieben wurde. 
Bongard versucht eine gerechte Beurteilung des Kunsthandels 
und aller daran Beteiligten. Sein Buch ist ein notwendiger 
Beitrag zur modernen Kunst. F.G. 
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KATALOGE 


Folgende in letzter Zeit erschienene Museums- und Ausstel- 
lungskataloge sind der Redaktion zugegangen: 


Kunsthalle Darmstadt. MENSCHENBILDER. Ausstellung zum 
10. Darmstädter Gespräch vom 14. September bis 17. November 
1968. 284 Seiten mit zahlreichen Abbildungen, darunter 21 
farbig. 


Frankfurter Kunstverein. AUS DEM TRAUMBUCH DER 
MALER. PHANTASIE UND VISION. Zeichnungen und Aqua- 
relle. Ausstellung vom ı0. August bis 29. September 1968. 
52 Seiten Text und 107 Abbildungen, darunter 4 farbig. 


Albrecht Dürer Gesellschaft, Nürnberg. MAX BILL. Das druck- 
graphische Werk bis 1968. Ausstellung vom 15. Dezember 1968 
bis ı9. Januar 1969. 124. Seiten mit 85 Abbildungen, darunter 
13 farbig. 


Hayward Gallery, London. MATISSE. Retrospektive. 173 Seiten 
mit 156 Abbildungen, darunter 22 farbig. 


Ballantine Books, Inc., New York. PICASSO’S PICASSOS. Ver- 
fasser David Douglas Duncan. 160 Seiten mit 109 farbigen Ab- 
bildungen. 


Stadthalle Freiburg. HANS DAHLEM — JAROSLAV KOVÄR. 
Ausstellung des Freundeskreises Bildender Künstler »Palette« 
vom 2. November bis 24. November 1968. 60 Seiten mit 35Schwarz- 
weißabbildungen. 


Akademie der Künste, Berlin. AKADEMIE 1968. Die Mitglieder 
der Abteilung Bildende Kunst und ihre Gäste zeigen Arbeiten 
aus den Jahren 1958— 1968. Ausstellung vom 8. Dezember 1968 
bis 12. Januar 1969. 110 Seiten mit 49 Schwarzweißabbildungen. 


Akademie der Künste, Berlin. LUDWIG MIES VAN DER 
ROHE. Ausstellung vom 25. August bis 22. September 1968. 
148 Seiten mit zahlreichen Schwarzweißabbildungen. 


Kunstmuseum Düsseldorf. MEISTERWERKE DER GLAS- 
KUNST AUS INTERNATIONALEM PRIVATBESITZ. Aus- 
stellung vom 22. November 1968 bis 5. Januar 1969. 127 Seiten 
mit zahlreichen Schwarzweißabbildungen. 


Galerie »Der Gral«, Wuppertal. WOLFGANG VOM SCHEMM. 
Monumentalmalerei. 532 Seiten mit 2ı Abbildungen, darunter 
13 farbig. 


Nassauischer Kunstverein, Wiesbaden. MODERNE ORIGINAL- 
GRAPHIK 1962-1968. Aus dem Sammlerkreis der Galerie 
Alexander Baier, Mainz, Editions-Nummer 1-202. Ausstellung 
vom 22. Dezember 1968 bis 19. Januar 1969. 63 Seiten mit 95 
Abbildungen, darunter 6 farbig. 


GalerieValentien, Stuttgart. BRAQUE-CHAGALL- PICASSO. 
Graphik. Katalog Nr. 2. 92 Seiten mit zahlreichen Abbildungen, 
darunter ı farbig. 


Galerie Wolfgang Ketterer, München. LAGERKATALOG 51. 
310 Seiten mit zahlreichen Schwarzweißabbildungen der ver- 


käuflichen Bilder. 


Galerie Wolfgang Ketterer, München. FELICIEN ROPS. 
Lagerkatalog 52. 44 Seiten mit 75 Schwarzweißabbildungen der 
verkäuflichen Bilder. 
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Zentrum des Unternehmens - 
das Büro für den Mann an der Spitze 


Immer mehr Chefs entscheiden sich heute 
für ein Arbeitszimmer, das sie bei ihren 


Aufgaben wirksam entlastet. Die Einrich- 
tung muß organisatorisch durchdacht sein, 


darf jedoch die repräsentative Wirkung 
nicht stören. elka-Chefzimmer bieten 
beide Vorteile: sie sind funktionell und 


formal beispielhaft. Informationen liegen 
bei elka für Sie bereit - über Chefbüros 
und das ganze elka-System. 


Büromöbelfabrik Leopold Knappek KG 
6292 Weilmünster/Taunus, Ruf 064 72/215-216 


Wolf Bloem. Florenz bei Nacht. Im Besitz des Künstlers 


Kennen Sie Florenz? (Kennen Sie Siegwerk?) 


Fragen, die keine sind. Natürlich kennt »man« 
Florenz — und natürlich ist auch SIEGWERK 
ein Begriff, zumindest in der gesamten gra- 
phischen Industrie. Und in ihr wiederum sind 
es vor allem die Meister moderner Druck- 
kunst, für die der Name Siegwerk gleichbe- 
deutend mit exzellenten Druckfarben ist. Die 


Fachwelt weiß, daß sich mit ihnen Reproduk- 
tionen drucken lassen, die bis in die letzten 
Feinheiten absolut originalgetreu sind. Zur 
anerkannten Qualität kommt eine so gut 
wie unerschöpfliche Farbskalenreihe und 
obendrein eine Brillanz, die anspruchsvollste 
Wünsche befriedigt. Auch Sie sollten sich über 


1211:7371 


Siegwerk-Farben informieren. Unsere Lei- 
stungsfähigkeit wird Sie überraschen. Bitte 
schreiben Sie uns... 


SIEGWERK FARBENFABRIK 
Keller, Dr. Rung & Co., Siegburg / Rhld. 





